Kunst lokal - Kunst global : XXXIV. Deutscher Kunsthistorikertag : Technische Universität Dresden, 8.-12. März 2017 : Tagungsband by unknown
LOKAL
KUNST
KUNST
GLOBAL
Tagungsband
XXXIV. Deutscher Kunsthistorikertag 
Technische Universität Dresden8.–12.3.2017
Tagungsband
Kunst lokal – Kunst global
XXXIV. Deutscher Kunsthistorikertag
Technische Universität Dresden, 8.–12. März 2017
Bonn: Verband Deutscher Kunsthistoriker e. V., 2017
Redaktion:
Cornelia Kirschbaum
Bearbeitung:
Marcello Gaeta, Cornelia Kirschbaum
Umschlagmotiv:  
Eberhard Havekost  
»Feuerland, B08«, 2008,  
4-farb Handoffset, 40,7 × 28,3 cm,  
courtesy Galerie Gebr. Lehmann.
Kartendaten: © OpenStreetMap,  
veröff entlicht unter ODbl, openstreetmap.org/copyright
Umschlaggestaltung: hananils.de
KUNST LOKAL – KUNST GLOBAL
XXXIV. Deutscher Kunsthistorikertag
Technische Universität Dresden 
8.–12. März 2017
Tagungsband
Ministerpräsident Stanislaw Tillich
Foto: Sächsische Staatskanzlei / Laurence Chaperon
Grußwort  
von Ministerpräsident Stanislaw Tillich  
zum 34. Deutschen Kunsthistorikertag in Dresden 
Sehr geehrte Damen und Herren, 
 
herzlich willkommen im Freistaat Sachsen! Ich freue mich, dass der Deut-
sche Kunsthistorikertag 2017 bei uns in Sachsen zu Gast ist – in einem 
Land, das Kunsthistorikern eine Menge Anschauungsmaterial bietet, von 
den reichen Sammlungen der sächsischen Kurfürsten bis zu zeitgenössi-
schen Kunstwerken, die etwa von den Exponenten der Neuen Leipziger 
Schule geschaffen werden.
Wo die Kunst blüht, da gedeihen auch Kunstgeschichte und Musikwis-
senschaft. Dass die Technische Universität Dresden nun als Partner des 
Verbandes Deutscher Kunsthistoriker Mitveranstalter ist, zeigt nicht nur, 
dass sie trotz ihres Namens längst mehr als eine technische Universität ist, 
sondern auch, dass die künstlerische Produktion immer Bezug zur Technik 
ihrer Zeit hat. Das Dresdner Cynetart-Festival für computerbasierte Kunst 
und transdisziplinäre Projekte macht diese Verbindung alle zwei Jahre 
sichtbar. Sie kommt nicht zuletzt auch darin zum Ausdruck, dass die TU 
Dresden in ihr erfolgreiches Exzellenzkonzept »Die synergetische Univer-
sität« auch die Museen der Staatlichen Kunstsammlungen Dresden als 
Partner einbezieht. Ihre Exponate sind nicht nur Gegenstände kunsthisto-
rischer Forschung, diese Forschung macht sich auch die neueste Technik 
zunutze, ob beim Durchleuchten von Gemälden oder bei der Provenienz-
datenbank »Daphne«. Und selbstverständlich sind alle Partner in diesem 
lokalen Exzellenzcluster global vernetzt.
Ich bin überzeugt: Dresden wird Ihnen mit seinen wunderbaren Museen, 
seiner großartigen Architektur und seiner Einbettung in die weltumspan-
nenden Netzwerke von Wissenschaft, Wirtschaft und Kunst ein guter Gast-
geber sein. Ich wünsche Ihnen allen spannende Tage mit einem guten Ge-
dankenaustausch. Auf ein Wiedersehen im Freistaat Sachsen!
Stanislaw Tillich
Ministerpräsident des Freistaats Sachsen
 Herzlich Willkommen zum 
34. Deutschen Kunsthistorikertag in Dresden 
Selten stand ein Kunsthistorikertag so sehr im Fokus des Politischen. 
Woran mag das liegen? Wenn wir davon ausgehen, dass die täglich, 
stündlich oder bereits sekündlich bei uns eintreffenden Bilder von Men-
schen im Krieg, nach Attentaten oder auf der Flucht, ebenso wie die Bil-
der des zerstörten kulturellen Erbes das Innerste unseres Faches be-
treffen, dann ist diese Frage wohl schnell beantwortet. Von allen diesen 
Bildern verbleiben vermutlich nur einige wenige dauerhaft im Gedächtnis. 
Es sind eher die Fülle und die Frequenz dieser Bilder, ebenso wie ihre 
mediale Bearbeitung, welche uns oftmals hochgradig emotional berüh-
ren, aber fast ebenso oft auch irritiert und skeptisch werden lassen. Die 
derzeitige politische Lage zeigt einmal mehr, wie eng die Verzahnung von 
Politik, Kultur und Wissenschaft in einer globalen Welt ist, wie stark die 
Auswirkungen und Erschütterungen auch auf lokaler Ebene zu spüren 
sind. Und so könnte der diesjährige 34. Deutsche Kunsthistorikertag an 
keinem geeigneteren Ort stattfinden als in Dresden, wo sich eine welt-
offene, international vernetzte und gegenüber dringenden gesellschaftli-
chen Fragen aufgeschlossene Wissenschaft präsentiert. Das Motto des 
Kunsthistorikertages ist aus diesem Grund aktueller denn je: »Kunst lo-
kal – Kunst global«. Es soll zeigen, wie sehr gerade Dresden als Ort 
der Kunst mit seinen wunderbaren Sammlungen und zugleich als histo-
rischer Schmelztiegel verschiedenster Kulturräume dazu in der Lage ist, 
Menschen aus aller Welt die Kunst in Verbindung mit ihrer wissenschaft-
lichen Erforschung nahezubringen.
Die Prozesse kultureller Transformation beschleunigen sich immer mehr, 
alte Identitäten werden tagtäglich neuen gegenübergestellt. Daher möch-
ten der Verband Deutscher Kunsthistoriker e.V. und das Institut für Kunst- 
und Musikwissenschaft der Technischen Universität Dresden als gemein-
same Veranstalter das Spannungsfeld von Lokalität und Globalität auf 
dem Gebiet der Kunstgeschichte bis in die Gegenwart ausloten. Dabei 
wird auch der Zusammenhang von Topografie und Identität in einer glo-
balisierten und kulturell vielfältigen Gesellschaft berührt, die von divergie-
renden politischen und religiösen Leitbildern geprägt ist. Nicht zuletzt soll 
in den unterschiedlichen Sektionen die Frage gestellt werden, wie wir in 
der neuen, auf einen eminenten Wandel hin ausgerichteten Gesellschaft 
die gegenseitigen kulturellen Überlieferungen, etwa die Denkmale und 
Objekte der eigenen mit denen der jeweils anderen kulturellen Sphäre, in 
Verbindung bringen können.
 Diesen Fragen soll in Dresden breiter Raum gegeben werden: Zwölf Sek-
tionen, sechs Ortstermine, eine Podiumsdiskussion, fünfzehn Foren und 
eine Fülle von Exkursionen werden die Folie bieten, Diskussionen zu ent-
fachen, Vorstellungen auszutauschen, vielleicht gemeinsame Lösungen 
zu finden.
Kilian Heck 
Erster Vorsitzender des Verbandes Deutscher Kunsthistoriker e.V.
Iris Wenderholm
Zweite Vorsitzende des Verbandes Deutscher Kunsthistoriker e.V.
 Der 34. Deutsche Kunsthistorikertag wird veranstaltet vom
Verband Deutscher Kunsthistoriker e.V.
und dem Institut für Kunst- und Musikwissenschaft  
der Technischen Universität Dresden 
unter der Schirmherrschaft
des Ministerpräsidenten des Freistaates Sachsen
Stanislaw Tillich
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5: Kirsten Dickhaut (Hg.)
Liebessemantik
Frühneuzeitliche Repräsentationen von Liebe 
in Italien und Frankreich
2014. VIII, 803 Seiten, 85 Abb., 2 Diagramme, 24 Farbtafeln, 
2 Karten, gb
170x240 mm
ISBN 978-3-447-06565-8 € 128,– (D)
In diesem Sammelband zur Liebessemantik wer-
den erstmals systematisch die unterschiedlichen 
Modelle von Liebe in den Künsten Italiens und 
Frankreichs präsentiert, die die christliche Frühe 
Neuzeit mit geformt haben. Diese Modelle wurden 
im Rahmen eines von der DFG geförderten Netz-
werks herausgearbeitet und werden nun unter zwei 
Schwerpunkten vorgestellt: Zum einen werden die 
ästhetischen Grundlagen kultureller Modellierung 
von Liebe entwickelt, zum anderen und darauf 
aufbauend zeigen die Analysen die jeweilige kultur-
historische Dominanz der Modelle in der Frühen 
Neu zeit auf. In Einzelanalysen zur Literatur- und 
Kunst geschichte werden hierbei bedeutende Kon-
zepte wie ‚Caritas‘, ‚Seelenliebe‘, ‚Galanterie‘, 
‚Fleischeslust‘, ‚Verführung‘, ‚illegitime Liebe‘ und 
‚Sodomie‘ in ihrer diskursiven Wechselwirkung 
beleuchtet. Sie werden zudem durch die Analyse 
genuin ästhetischer Konzepte wie ‚Liebe als Er-
kenntniskritik‘, ‚Liebesporträts‘, ‚Künstlerliebe‘ und 
‚Kytheras Liebe‘ ergänzt, die in den Künsten entste-
hen und gleichzeitig soziale und subjektive Prozesse 
re ektieren, idealisieren und/oder trans gredieren.
13: Kirsten Dickhaut (Hg.)
Kunst der Täuschung
Über Status und Bedeutung ästhetischer und 
dämonischer Illusion in der Frühen Neuzeit 
(1400–1700) in Italien und Frankreich
2016. IX, 441 Seiten, 35 Abb., gb
170x240 mm
ISBN 978-3-447-10384-8
E-Book: ISBN 978-3-447-19391-7 je/each € 82,– (D
Aus heutiger Sicht mag es erstaunlich sein, dass 
im theologischen Diskurs und in der frühneuzeit-
lichen Inquisition Illusionen als zentrales Kenn-
zeichen dämonisch-teu ischer Aktivitäten galten. 
 Ausgehend von dieser Beobachtung erörtern inter-
nationale Experten der Dämonologie, Theologie, 
Philosophie und Wissenschaftsgeschichte wie 
auch der Komparatistik, Germanistik, Anglistik, 
Romanistik, Theaterhistoriogra e und Kunstge-
schichte Wirkungen der dämonischen Konnotation 
und Konsequenzen für die Semantik von Illusionen 
in der Kultur-, Literatur- und Kunstgeschichte. Auf 
diese Weise werden erstmals die zeitgenössischen 
Argumentationsmuster und Re exionen des Zu-
sammenhangs von dämonischer und ästhetischer 
Illusion mit Blick auf die Romania herausgestellt. 
Der Band präsentiert zum einen Analysen dämo-
nologischer Schriften wie den Hexenhammer, Jean 
Weyers Cinq livres de l’imposture et tromperie des 
diables, des enchantements et sorcelleries und Bo-
dins De la Démonomanie des sorciers, zum anderen 
neue Perspektiven auf die Werke Ariostos, Bibbie-
nas und Machiavellis sowie auf zentrale Texte von 
Ignatius von Loyola, Pascal, Corneille und Molière.
15: Mandy Richter
Die Renaissance der Kauernden Venus
Ihr Nachleben zwischen Aktualisierung und Neu-
modellierung von 1500 bis 1570
2016. XIV, 257 Seiten, 79 Abb., gb
170x240 mm
ISBN 978-3-447-10472-2
E-Book: ISBN 978-3-447-19410-5 je/each € 54,– (D)
Mandy Richters Studie widmet sich dem Nach-
leben der Kauernden Venus, einem antiken Sta-
tuentypus, der heute in über 30 großplastischen 
Kopien und Varianten überliefert ist. Um 1500 setzt 
mit Pier Jacopo Alari Bonacolsi, genannt Antico, 
nachweislich die Rezeption der Kauernden Venus 
ein, und bis 1570 entstehen zahlreiche künstle-
rische Imitationen, die von exakten zeichnerischen 
Kopien bis hin zu individuellen künstlerischen Ab-
wandlungen reichen. Anhand einer repräsentativen 
Auswahl an Fallstudien, die jeweils verschiedene 
Themenschwerpunkte im Umgang mit dem anti-
ken Statuentypus exempli zieren und nahezu alle 
Kunstgattungen umfassen, werden grundlegende 
Tendenzen der Rezeptionsgeschichte nachvollzo-
gen und im Kontext der Zeit verankert.
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edition khm, 1
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KUNSTCHRONIK – Monatsschrift für Kunstwissenschaft, Museumswesen und 
Denkmalpﬂ ege wird herausgegeben vom Zentralinstitut für Kunst geschichte 
in München. Sie ist zudem das Nachrichtenorgan des Verbandes Deutscher 
Kunsthistoriker e.V. KUNSTCHRONIK informiert über  aktuelle kunstwissen-
schaftliche Forschungsdebatten, bietet Methoden- und Theorie diskussionen ein 
Forum und berichtet in Rezensionen über  forschungsrelevante Tagungen, Aus-
stellungen und Neuerscheinungen auch zu Themen aus dem Museumswesen, 
der Denkmalpﬂ ege und Urbanistik. Sie deckt damit in ihrer Berichterstattung 
sämtliche Bereiche des Faches Kunstgeschichte und seiner Institutionen ab. 
 Das macht sie im internationalen Vergleich so einzigartig.
Seit 70 Jahren gibt das Zentralinstitut für 
Kunstgeschichte in Zusammenarbeit mit dem 
Fachverlag Hans Carl die kunstwissenschaft liche 
Zeitschrift KUNSTCHRONIK heraus.
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Gemeinsamer Empfang des Verbandes und des Instituts für Kunst­ und Musik ­
wissenschaft 
 
Die modulare Gesamtlösung für Kommunal-,  
Wirtschafts-, Universitäts- und Kirchenarchive  
unterstützt flexibel, sicher und funktional die 
archivischen Arbeitsabläufe 
 
• Einheitliche Erschließung von analogem,  
   digitalem und hybridem Archivgut 
• Akzessions- und Magazinverwaltung, Frei-    
   flächenrecherche und Auslastungsstatistiken
• Zwischenarchiv 
• Benutzerdatenbank und Lesesaalbetrieb 
• OAIS-konforme Langzeitarchivierung  
   elektronischen Archivguts 
• Offene Schnittstellen, per Mausklick in die  
   Portale: EAD-DDB (1.1), SAFT 
• Online-Präsentation der Findmittel 
• Schnittstellen zu DMS, DAM, LZA
Die moderne Software für Archive
HiDA ist ein leistungsstarkes Werkzeug zur  
Erfassung, Verwaltung und Recherche in der  
Kulturgutdokumentation 
 
 
• Katalogisierung und Dokumentation am  
   Einzelplatz oder im Netzwerk 
• Konform zu anerkannten kunsthistorischen     
    Regelwerken oder in völlig frei definierten        
    Datenmodellen 
• Übernahme von Begriffen aus Index und  
    Thesauri führt zu zeitsparender und konsis- 
    tenter Dateneingabe
• Anbindung an GND-PND
• Flexible Bildverwaltung ohne feste Dateipfade,   
    mit Galerieansicht
• Offene Schnittstellen, komplett XML- und  
    Unicodebasiert 
• Webbasierte Schnellerfassung mit HiDA-X 
• Geschäftsprozessunterstützung mit  
    HiDA4 expo 
• Präsentation Ihrer Sammlungsobjekte oder   
    Bilddatenbank in Inter-/ Intranet mit HiDA4 web 
Digitales Museumsmanagement
startext GmbH  
Tel.: +49 (0) 2 28 - 9 59 96 - 0 / Fax: +49 (0) 2 28 - 9 59 96 - 66 
info@startext.de / www.startext.de
Sammlungsmanagement in der Kulturgutdokumentation
Sie wünschen sich eine gemeinsame Präsentation und über-
greifende Recherche für Ihre Sammlungsbestände aus Archiv, 
Bibliothek und Museum? 
 
Wir haben die Lösung:  
Sie können Ihre vorhandenen, meist unterschiedlichen Erfassungssysteme weiternutzen  
(auch von Drittanbietern). 
      Unsere erprobten Standardschnittstellen zu allen gängigen Systemen ermöglichen die  
      einfache Zusammenführung der unterschiedlichen Erfassungsdaten und Digitalisate in der  
      gemeinsamen Recherche- und Präsentationsplattform.  
      Die Plattform bietet neben Recherche und Präsentation eine Kunden-/ Benutzerdatenbank,  
      konfigurierbare Workflows zur Unterstützung von Bestellvorgängen, wie auch diverse Auswer    
      tungsmöglichkeiten. 
 
      Ein differenziertes Rechtesystem inkl. der Erteilung von Sondergenehmigungen zu gesperrten  
      Objekten regelt die Zugriffe. 
35 Jahre Erfahrung in der Entwicklung von Software für das Sammlungsmanagement in der  
Kulturgutdokumentation garantieren Ihnen ausgereifte Produkte und kompetenten Service.
Wir zeigen unser Können:  
Lassen Sie sich unverbindlich zeigen, wie Ihre Plattform aussehen könnte (gerne auch mit einem 
Auszug Ihrer Daten). Sprechen Sie uns an: Herr Alexander Herschung, 0228 – 95996-0,  
info@startext.de 
Weitere startext-Produkte finden Sie auf unserer Homepage unter www.startext.de.
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Sammlungsmanagement in der Kulturgutdokumentation
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Bücheraus dem Kunstverlag Josef Fink
Hauptstraße 102 b
88161 Lindenberg
Telefon (0 83 81) 8 37 21
Telefax (0 83 81) 8 37 49
info@kunstverlag-fink.de
www.kunstverlag-fink.de
Unser aktuelles Gesamtverzeichnis
und alle weiteren Titel, auch unsere
beliebten Kunstführer, finden Sie
unter www.kunstverlag-fink.de
Besuchen Sie uns auf dem XXXIV. Deutschen Kunsthistorikertag in Dresden!
„Es ist erstaunlich, in welcher Breite welche Titel bei Ihnen erscheinen! Zu Ihrem
 verlegerischen Geschick und den immer gelungenen Produkten gratuliere ich gern.“ 
(Dr. Frank Matthias Kammel, Leiter der Skulpturensammlung des Germanischen
 Nationalmuseums Nürnberg)
„Ihre Verlagsarbeit und die Heranziehung der weiteren Firmen, Gestaltung und Druck
v.a., waren sehr gut und glückliche Entscheidungen, wie ich denke. Kompliment.“
(Dr. Jörn Barfod, Ostpreußisches Landesmuseum, Lüneburg)
Sichtbar heilig
Entstehung und Funktion von
Aussenmalereien im alten
 Bistum Chur (1150–1530)
Simona Boscani Leoni (Text),
Stephan Kölliker (Fotos)
236 Seiten, 157 Abb., 
Format 19 x 24 cm,
ISBN 978-3-89870-921-7,
Euro 29,80
Das Ende der selbstverschul-
deten Unwissenheit
Zur kompletten Erfassung der
Glas malerei in Nordrhein-
 Westfalen, Luxemburg und 
Limburg/NL
Stiftung Forschungsstelle Glas-
malerei des 20. Jh. e.V. (Hrsg.)
120 Seiten, 108 Abb., 
Format 21 x 28 cm,
ISBN 978-3-95976-049-2,
Euro 19,80
Von der bürgerlichen Reprä-
sentation zur Eventkultur
Die Architektur des Mainzer
Stadttheaters von Georg Moller
im kulturhistorischen Wandel
Sascha M. Salzig
336 Seiten, 250 Abb., 
Format 21 x 29,7 cm,
ISBN 978-3-95976-011-9,
Euro 29,90
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Porträt Max Liebermann (1847-1935) Foto: Fritz Eschen, Deutsche Fotothek/SLUB
Bücher – Bilder – Daten – Dienstleistungen
Wir unterstützen Ihre Forschung! Gestalten Sie mit.
Erfahren Sie mehr über den
Fachinformationsdienst Kunst, Fotograe, Design
hier im Ausstellerbereich und auf http://www.arthistoricum.net
Donau-Universität Krems. Die Universität für Weiterbildung.
stefanie.bierbaumer@donau-uni.ac.at  | Tel. +43 (0)2732 893-2569 
www.donau-uni.ac.at/bild
Das Department für Bildwissenschaften ist eine international singuläre Institution für
Forschung und bietet innovative Lehre zu allen Formen von Bildern, insbesondere den digitalen
Bildwelten. In der internationalen Faculty lehren über 100 renommierte ProfessorInnen und
führende ExpertInnen. Studierende erwerben Schlüsselqualifikationen für den zeitgenössischen
Kunst- und Bildsektor.
Besondere Bedeutung für Lehre und Forschung haben das international umfassendste Archiv
Digitaler Kunst (ADA) www.digitalartarchive.at und die Graphische Sammlung Göttweig
www.gssg.at. Die singuläre Konstellation sowohl historischer als auch zeitgenössischer
Sammlungsbestände an einer Einrichtung unterstützt die Weiterentwicklung der Kunstgeschichte
zur Bildwissenschaft. 
Die Donau-Universität Krems – im UNESCO Weltkulturerbe Wachau – ist die erste staat-
liche Universität in Europa, die sich auf berufsbegleitende universitäre Studien spezialisiert
hat. Das Zentrum für Bildwissenschaften im historischen Stift Göttweig, wo die meisten Pro -
gram me stattfinden, befindet sich in einem Gebäude aus dem 14. Jahrhundert, das für die Be -
dürf nisse moderner Forschung erneuert wurde.
Fachreferenzen International: www.donau-uni.ac.at/dbw/referenzen
Berufsbegleitende 
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MediaArtsCultures, MA (Erasmus+)
Bildwissenschaft, MA
Data Studies, MSc
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exKursIon 1
8.30–19.00 Uhr
Die unbekannte Moderne in 
Ostsachsen
Treffpunkt: Ringstraße am 
Rathausplatz
(An­ und Rückreise per 
Reisebus)
exKursIon 4
8.30–17.30 Uhr
Chemnitz – Stadt der 
Moderne
Treffpunkt: Ringstraße am 
Rathausplatz
(An­ und Rückreise per 
Reisebus)
exKursIon 7
9.00–13.00 Uhr
Das Dresdner Residenz­
schloss, Monument? 
Museum!
Treffpunkt: Kleiner 
Schlosshof
exKursIon 2
8.30–18.00 Uhr
Meißen und Freiberg: 
Umbrüche in der Baukultur 
um 1500
Treffpunkt: Ringstraße am 
Rathausplatz
(An­ und Rückreise per 
Reisebus)
exKursIon 5
9.00–14.00 Uhr
Zwinger und Japanisches 
Palais
Treffpunkt: Glockenspiel­
pavillon des Zwingers,  
Eingang zur Porzellan­
sammlung
exKursIon 8
9.00–14.00 Uhr
Laboratorium der  
Moderne –  Gartenstadt und 
Festspielhaus Hellerau
Treffpunkt: Rathausplatz, 
Eingang Goldene
exKursIon 3
8.30–17.30 Uhr
Görlitz – Architektur und 
Kunst zwischen Sachsen, 
Böhmen und Schlesien von 
der Gotik bis zum Barock
Treffpunkt: Ringstraße am 
Rathausplatz
(An­ und Rückreise per 
Reisebus)
exKursIon 6
10.00–13.30 Uhr
Architektur und Städtebau 
der Dresdner Innenstadt
Treffpunkt: Theaterplatz vor 
dem Eingang Gemäldegalerie 
Alte Meister
exKursIon 9
9.15–14.00 Uhr
Orient in Dresden
Treffpunkt: Rathausplatz, 
Eingang Goldene Pforte
Sonntag, 12. März 2017 Programmübersicht
Exkursionen
(Anmeldung erforderlich, beschränkte Teilnehmerzahl)
Auch wenn Münstermann seine Lehr- und Wanderzeit in 
zeitgenössischen Bildhauerwerkstätten Mitteldeutschlands 
verbrachte, erweist sich sein persönlicher Stil, vor allem moti-
viert durch einen extrem expressiven Ausdruckswillen, der die 
Prinzipien des klassischen Schönheitsideals bewusst negiert, 
als ungewöhnlich und einzigartig. Die besondere künstlerische 
Erfi ndung des Bildhauers, angeregt durch die illusionistischen 
Architekturkompositionen des Hans Vredeman de Vries, ist die 
Umwandlung von dessen zwei dimensionalen Bildvorgaben in 
lichtdurchfl utete materiell gebaute, aber himmlisch gedachte 
Phantasieräume als Mitte seiner Abendmahlsaltäre.
Erschlossen wird das gesamte Spektrum der Bildinhalte als Zeugnis lutherischer Glaubens-
lehre, die sich allein wegen ihrer Fülle in der protestantischen Kunstwelt dieser Zeit als 
unvergleichbar erweist.
Im umfangreichen Katalogteil wird jedes erhaltene oder nachzuweisende Werk Münster-
manns, seiner Mitarbeiter in der Werkstatt und seiner Nachfolger detailliert beschrieben und 
kommentiert. Der Tafelband mit seinen eigens angefertigten Fotografi en dokumentiert den 
jetzigen  Zustand der Werke. 
KULTURGESCHICHTE
Verlagsgruppe Schnell & Steiner 
 Leibnizstraße 13 · D-93055 Regensburg · Tel.: +49 (0) 941-7 87 85-26 · Fax: +49 (0) 9 41-7 87 85-16
www.schnell-und-steiner.de · bestellung@schnell-und-steiner.de
Dietmar J. Ponert · Rolf Schäfer
Mit Fotografi en von Tobias Trapp
Ludwig Münstermann
Der Meister – die Werkstatt – die Nachfolger. 
Bildhauerkunst des Manierismus im Dienste 
lutherischer Glaubenslehre in Kirchen 
der Grafschaft Oldenburg
1. Aufl . 2016, Textband mit 672 Seiten, Tafelband mit 304 Seiten, 
 517 Farb-, 327 s/w-Abb., 21 x 28 cm, Hardcover, fadengeheftet
ISBN 978-3-7954-3166-2
€ 99,00
(beide Bände zusammen)
• Theologische und kunstwissenschaftliche
Erschließung der Werke Ludwig Müns-
termanns mit umfangreichem Werkkata-
log und eigens angefertigten Fotografi en
• Wichtiger Beitrag zur Forschung zum
Manierismus sowie zu konfessioneller 
Ikonographie
Diese und weitere Bücher fi nden Sie in unserem Shop auf: 
www.schnell-und-steiner.de
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RUNDBRIEF
FOTOGRAFIE
 Analoge und digitale Bildmedien 
 in Archiven und Sammlungen
www.rundbrief-fotografie.de 
ISSN 0945-0237. 4 Hefte pro Jahr in DIN A4 
mit jeweils mind. 70 Seiten komplett in Farbe
HERAUSGEBER: Deutsches Dokumentations- 
zentrum für Kunstgeschichte – Bildarchiv 
Foto Marburg in Zusammenarbeit u.a. mit 
der Sektion Geschichte und Archive der 
Deutschen Gesellschaft für Photographie
REDAKTION: Sonja Feßel, Bildarchiv Foto 
Marburg
JAHRESABONNEMENT*: EUR 94,00/98,50 
(DGPh-Mitglieder und Studierende: EUR 
 75,20/78,80)
EINZELAUSGABEN*: Doppelheft Mai 2014 
(N.F. 81/82): EUR 57,50/60,25, Einzelhefte ab 
September 2014 (N.F. 83): EUR 29,75/31,75 
BESTELLADRESSE: Verlag und Redaktions- 
büro Dr. Wolfgang Seidel, Schlosserstr. 28, 
70180 Stuttgart, Germany, Tel. +49-711-6522- 
6362, contact@seidelpublishers.de
Entstanden 1989 als xerokopiertes Mit- 
teilungsblatt der Arbeitsgruppe „Fotografie 
im Museum“ des Museumsverbands Baden- 
Württemberg, die sich unter dem Motto 
„Rettet die Bilder – Fotografien sind über- 
all“ dem schleichenden Zerfall der Zeug- 
nisse des Bildmediums Fotografie widmete 
und für einen konservatorisch und inhalt- 
lich kompetenten Umgang einsetzte, hat 
sich der „Rundbrief Fotografie“ zwischen- 
zeitlich zur führenden Fachzeitschrift für 
fotografische Sammlungen und Archive im 
deutschsprachigen Raum entwickelt. 
 Er wird von Bild-, Kultur- und Natur- 
wissenschaftlern, Fotografen, Archivaren, 
Restauratoren und Sammlern in 21 Län- 
dern gelesen. Die Zeitschrift, die viertel-
jährlich erscheint, wird seit 2014 vom 
Deutschen Dokumentationszentrum für 
Kunstgeschichte – Bildarchiv Foto Marburg 
herausgegeben.
 
online bestellen
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Band 207 | Uta Kaiser
Studien zur „Geschichte der 
neueren deutschen Kunst“ 
(1836-1841) des Athanasius 
Graf Raczynski.   
ISBN 978-3-487-15536-4
Band 208 | Petra Bierwirth
Bilder der Seele: Auguste Ro-
dins Zeichnungen im Kontext 
der goncourtschen „Ästhetik 
der Skizze“ und des Symbolis-
mus. 2 Bände.   
ISBN 978-3-487-15537-1 
Band 209 | Yvonne Rickert
Herrscherbild im Widerstreit. 
Die Place Louis XV in Paris: 
ein Königsplatz im Zeitalter 
der Aufklärung.   
ISBN 978-3-487-15538-8
Band 210 | Dominik von Roth
Mignon und Margarete in 
Malerei und Musik. Ästhe-
tische Goethe-Rezeption und 
Fragmentierung nach 1800.   
ISBN 978-3-487-15539-5
Band 211 | Petra Schultheiss
Like an Ancient Shrine. Mid-
19th Century Architectural 
Theory, the Memorial Mo-
saics for Prince Albert and 
the Queen Victoria's Posi-
tion as Female Sovereign. 
ISBN 978-3-487-15540-1
OLMS | Studien zur Kunstgeschichte |2017
  
 Georg Olms Verlag  
 www.olms.de 
Bitte fordern Sie unsere Sonder-
prospekte zum Fachgebiet an!
Besuchen Sie uns am Stand auf dem XXXIV. Deutschen Kunsthistorikertag in Dresden
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Eröffnung des Kunsthistorikertages
Mittwoch, 8. März 2017, ab 18.00 Uhr, Hörsaalzentrum, HS 1 / Chemie
 
18.00–18.30 Uhr, Hörsaalzentrum, HS 1
Grußworte
 
des Rektors der Technischen Universität Dresden 
Prof. Dr. Hans Müller-Steinhagen
 
und des Ersten Vorsitzenden des Verbandes Deutscher Kunsthistoriker e.V. 
Prof. Dr. Kilian Heck 
 
18.30–19.30 Uhr, Hörsaalzentrum, HS 1 
Festvortrag
»Did you come here to find history?« Globalität als Horizont und 
Praxis für die Kunstgeschichte
Prof. Dr. Monica Juneja, Universität Heidelberg
 
19.30–20.00 Uhr, Hörsaalzentrum, HS 1
Verleihung des Deubner-Preises 2017 
des Verbandes Deutscher Kunsthistoriker e.V.
Der Verband Deutscher Kunsthistoriker e.V. verleiht im Zweijahresrhyth-
mus den ihm von der Dr. Peter Deubner-Stiftung in Obhut gegebenen 
Deubner-Preis. Der Nachwuchspreis wird in zwei Kategorien, dem Pro-
motionspreis und dem Projektpreis, vergeben.
Mit dem Promotionspreis wird eine innerhalb der letzten drei Jahre ab-
geschlossene herausragende Dissertation ausgezeichnet, die innovative 
Ergebnisse sprachlich niveauvoll und dabei auch jenseits der Fachgren-
zen verständlich präsentiert.
Der Projektpreis wird 2017 erstmalig vergeben. Er hat zum Ziel, die 
Wirksamkeit von Kunstgeschichte und -wissenschaft in der Öffentlichkeit 
zu fördern. Ausgezeichnet wird eine modellhafte Projektidee zur zeitge-
mäßen Vermittlung kunstwissenschaftlicher Forschungsfragen und -er-
gebnisse. Das neu entwickelte Format kann alle Bereiche der Kunstge-
schichte und -wissenschaft berühren, soll Vorbildcharakter haben und auf 
Eröffnung des Kunsthistorikertages
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andere Themen und Projekte anwendbar sein.
Preisträgerin des Promotionspreises 2017
Dr. Maria Obenaus
für ihre Dissertation »Für die Nation gesichert? Das ›Verzeichnis der 
national wertvollen Kunstwerke‹: Entstehung, Etablierung und Instru-
mentalisierung 1919–1945« 
Preisträgerin des Projektpreises 2017
Pia Razenberger M.A.
für ihr Projekt »Tabādul – Austausch«
 
 
 
im Anschluss, Foyer der Chemie
Gemeinsamer Empfang 
des Instituts für Kunst- und Musikwissenschaft  
und des Verbandes Deutscher Kunsthistoriker e.V.  
 
Grußwort: 
Prof. Dr. Bruno Klein, Institut für Kunst- und Musikwissenschaft der TU 
Dresden
Festvortrag
Monica Juneja, Heidelberg
»Did you come here to find history?« Globalität als Horizont und 
Praxis für die Kunstgeschichte
Muss sich eine globale Kunstgeschichte nach dem Vorbild der ökonomi-
schen Globalisierung gestalten? Welche Vorstellung von Globalität be-
nötigen wir, um sich einem hegemonialen Diskurs gegenüber kritisch zu 
stellen? Der Vortrag beleuchtet die Entgrenzungsprozesse der Gegen-
wart, die zur hohen Sichtbarkeit von global zirkulierender Kunst aus zahl-
reichen Weltregionen beigetragen und damit das Fach Kunstgeschichte 
herausgefordert haben. Zugleich fragt er nach den neu entstandenen 
Grenzen, die Brüche und brisante Konflikte um Kunstwerke innerhalb 
von Lokalitäten verursacht haben. Welches Potential besitzt ein kriti-
sches Verständnis des Globalen, um die Praxis der Kunstgeschichte für 
Eröffnung des Kunsthistorikertages
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Differenzen, Ungleichheiten und multiple Stimmen zu öffnen, damit die 
Narrative über Kunst als offene, transkulturelle Verflechtungsgeschichte 
geschrieben werden können? Anhand von welchen Fachbegriffen be-
schreiben wir kulturelle Differenzen, die nicht etwas Besonderes sind, 
sondern für jede Gesellschaft und für die Kunstproduktion das Normale 
bilden?
Kurzbiografie Monica Juneja
 Studium in Delhi
 Promotion an der École des Hautes Études, Paris
 Professorin an der Universität Delhi
 Gastprofessorin an den Universitäten Wien, Hannover, Zürich 
sowie an der Emory University, Atlanta
 Forschungsstipendiatin der Alexander von Humboldt-Stiftung, 
der VolkswagenStiftung und des Getty Research Instituts, Los 
Angeles
seit 2009 Professorin für Globale Kunstgeschichte an der Universität 
Heidelberg
Forschungsschwerpunkte
Bildpraktiken im Südasien der Frühen Neuzeit im Rahmen von transkulturellen 
Begegnungen; Architekturgeschichte und Kulturerbe des indischen Subkonti-
nents; Geschichte der Kunstgeschichte in Südasien; Geschlecht und politische 
Ikonografie (Frankreich 18.–19. Jh.), christliche Ikonografie in der indischen 
Kunst.
Publikationsauswahl
Circulation and beyond – the trajectories of vision in early modern Eurasia, in: 
Thomas DaCosta Kaufmann (Hg.): Circulations in the Global History of Art, 
London 2015, S. 59–78.
(Hg. mit Gerrit J. Schenk): Disaster as Image. Iconographies and Media Strate-
gies across Europe and Asia, Regensburg 2014.
(Hg. mit Michael Falser): Kulturerbe Denkmalpflege transkulturell: Grenzgänge 
zwischen Theorie und Praxis, Bielefeld 2013.
(Hg. mit Matthias Bruhn and Elke Werner) Universalität der Kunstgeschichte? 
Themenheft kritische berichte – Zeitschrift für Kunst- und Kulturwissenschaf-
ten Jg. 40 H. 2 (2012). 
Global Art History and the »Burden of Representation«, in: Hans Belting, Jakob 
Birken und Andrea Buddensieg (Hgg.): Global Studies. Mapping Contempo-
rary Art and Culture, Stuttgart 2012, S. 274–297.

Sektionen
Stilkonzeptionen der Kunstgeschichte.
Nationale Prägungen, europäische Ansprüche, globale 
Auswirkungen
Leitung: Sabine Frommel, Paris / Eveliina Juntunen, Bamberg /  
Henrik Karge, Dresden
Sektionsvorträge
Donnerstag, 9. März 2017, 9.00–15.45 Uhr, Hörsaalzentrum, HS1
9.00–9.30 Uhr
Einführung durch die Sektionsleitung
9.30–10.00 Uhr
Gottfried Kerscher, Trier
»Zeugen einer toten Kunst …, die an den Ufern der Zeit strande-
ten«. Stilkonzeption im Spannungsfeld von Formgeschichte und 
Nationalismus in den Schriften von Henri Focillon
10.00–10.15 Uhr
Diskussion
10.15–10.45 Uhr
Elisabeth Ansel, Dresden
»The Rise of a National School«. Positionen und Diskussionen zum 
irischen Nationalstil im Kontext der Moderne
10.45–11.00 Uhr
Diskussion
11.00–11.45 Uhr
Pause
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11.45–12.15 Uhr
Maria Obenaus, Berlin
Stilkonzepte im »Verzeichnis der national wertvollen Kunstwerke«. 
Nationale Ansprüche, europäische Prägungen, globale Auswirkun-
gen
12.15–12.30 Uhr
Diskussion
12.30–14.00 Uhr
Pause
14.00–14.30 Uhr
Petra Brouwer, Amsterdam
The Dutch Renaissance Style in the Margins of a General History of 
Architecture
14.30–14.45 Uhr
Diskussion
14.45–15.15 Uhr
Eva von Engelberg-Dočkal, Weimar
Historismus und »Neo-Historismus« – zwei internationale »Epo-
chenstile«?
15.15–15.45 Uhr
Diskussion
Inhalt der Sektion
Epochenstile sind in erster Linie als intellektuelle Konstruktionen zu be-
greifen, mit deren Hilfe die Fülle bekannter Kunstwerke aus früheren Zei-
ten und die Komplexität ihrer kulturellen Kontexte historiografisch verein-
fachend erschlossen werden. Dass dem kohärenten Gliederungsschema 
der vor allem auf der Evidenz formaler Zusammenhänge basierenden 
Stilgeschichte keine wissenschaftliche Geltung im engeren Sinne zu-
kommt, ist heute unumstritten; dennoch wird das populäre Verständnis 
von Kunstgeschichte nach wie vor von der Vorstellung einer ununterbro-
chenen Kette von Epochenstilen geprägt.
Vor diesem Hintergrund ist die Erforschung der Genese und der se-
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mantischen Wandlungsprozesse von Stilkonzeptionen besonders inter-
essant. Hatte sich im Laufe des 19. Jahrhunderts ein europäisches Stan-
dardsystem der Epochenstile weitgehend durchgesetzt, so wurden die 
Stilkonzeptionen nach 1900 zunehmend national überformt und in die 
Konflikte zwischen den Staaten Europas einbezogen, was auch Folgen 
für die Auswahl »national wertvoller Kunstwerke« in Deutschland hatte 
(Maria Obenaus). Im Zuge der Loslösung Irlands von Großbritannien 
wurde versucht, eine nationale Moderne in der Malerei zu begründen (Eli-
sabeth Ansel). Es gab jedoch auch gegenteilige Tendenzen: So hat Henri 
Focillon während des 2. Weltkriegs an einem europäischen Konzept der 
Kunst des »L’an mil« gearbeitet (Gottfried Kerscher).
Auf dem Feld der Architekturgeschichte wurden schon im späten 19. 
Jahrhundert diverse nationale Eigenprägungen entwickelt, wie die der 
niederländischen Renaissance, die den Charakter des Besonderen je-
doch nie verloren und damit die Kanonizität der großen europäischen 
Stilmodelle nicht in Frage stellten (Petra Brouwer). Im 19. Jahrhundert 
bot die Architekturgeschichte zugleich ein Arsenal von Modellen für die 
zeitgenössische Baukunst, in der sich das gesamte Spektrum von regi-
onalen, nationalen und europäischen Stilkonzepten widerspiegelt – und 
gerade hierin zeigen sich auffallende Parallelen zum »Neu-Historismus« 
unserer Tage (Eva von Engelberg).
Sabine Frommel, Paris / Eveliina Juntunen, Bamberg / Henrik Karge, 
Dresden
Kurzbiografie Sabine Frommel
 Studium der Architektur (Dipl.-Ing. und architecte DPLG)
 Promotion an der Universität Marburg (»Sebastiano Serlio und 
sein architektonisches Werk«)
 Habilitation an der Sorbonne, Paris IV
 Directeur d’études an der École pratique des hautes études, 
Paris (Sorbonne)
Forschungsschwerpunkte
Architektur der europäischen Renaissance; Migrationsprozesse von architekto-
nischen Sprachen und Techniken in Europa; Architekturzeichnung der Renais-
sance; Rezeptionsprozesse der italienischen Renaissance im 19. Jh.; architek-
tonische Darstellungen in Bildern und Zeichnungen und deren Einfluss auf die 
Entwicklungsprozesse innerhalb der Baukunst.
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Publikationsauswahl
(Hg. mit Gerhard Wolf) Architectura Picta, Modena 2016.
(Hg.mit Antonio Brucculeri) Renaissance Italienne et l’architecture du 19è siècle: 
Interprétations et restitutions, Rom 2016.
Les maquettes d’architecture: Fonction et évolution d’un instrument de concep-
tion et de réalisation, Paris/Rom 2015.
Giuliano da Sangallo, Florenz 2014.
(Hg. mit Eckhard Leuschner) Architektur- und Ornamentgraphik der Frühen Neu-
zeit: Migrationsprozesse in Europa / Gravures d’architecture et d’ornement au 
début de l’époque moderne: processus de migration en Europe, Katalog und 
Sammelband, Rom 2014.
Kurzbiografie Eveliina Juntunen
1995–2000 Studium der Kunstgeschichte, Anglistik und Germanistischen 
Literaturwissenschaft in Jena (Magisterarbeit: »Der Raub der 
Leukippiden von Peter Paul Rubens«)
2003 Promotion an der Universität Jena (»Peter Paul Rubens’ bild-
implizite Kunsttheorie in ausgewählten mythologischen Histori-
en (1611–1618)«)
2005–2006 Lise-Meitner-Stipendiatin an der Universität zu Köln
seit 2006 wiss. Assistentin am Lehrstuhl für neuere und neueste Kunst-
geschichte der Universität Bamberg
2017 Habilitation an der Universität Bamberg (»Originalgraphik 
in Deutschland (1871–1933). Das künstlerische Medium im 
Spannungsfeld zwischen Markt und Moderne«)
Forschungsschwerpunkte
Peter Paul Rubens; Kunsttheorie; Geschichte und Theorie der Druckgrafik im 
deutschen Kaiserreich und der Weimarer Republik; niederländische Malerei und 
Skulptur des 16. und 17. Jh.s; Kunsthistoriografie.
Publikationsauswahl
Slevogt an der Nadel. Eine Passion (1923/24) zwischen Tradition und Moderne, 
in: Gregor Wedekind (Hg.): Blick zurück nach vorn. Neue Forschungen zu 
Max Slevogt (Phoenix – Mainzer kunstwissenschaftliche Bibliothek 2), Berlin 
2016, S. 151–174.
Ernst Heidrich as an »Expressionist« art historian? A look at Vlaemische Malerei 
and other volumes written for the Jena »arts publisher« Eugen Diederichs‚ in: 
Kimberly A. Smith (Hg.): The Expressionist Turn in Art History, Farnham 2014, 
S. 145–165.
Paludanus’s Reliefs on the Lübeck Cathedral Pulpit: Some Thoughts on the 
Artist’s Workshop Practices and his Self-Image, in: Léon Lock, Didier Allart 
und Krista de Jonge (Hgg.): Renaissance Sculpture of the Low Countries from 
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the Century of Jacques Du Broeucq (c.1505–1584), Haren 2013, S. 123–138.
Peter Paul Rubens’ bildimplizite Kunsttheorie in ausgewählten mythologischen 
Historien (1611–1618), Petersberg 2005.
Rubens, Van Mander und Goltzius: »Juno und Argus« und der kunsttheoreti-
sche Diskurs in den nördlichen Niederlanden, in: Rubens en de Nederlanden. 
Nederlands Kunsthistorisch Jaarboek 55 (2004), S. 244–269.
Kurzbiografie Henrik Karge
1977–1986 Studium der Kunstgeschichte, Klassischen Archäologie, His-
panistik und Islamkunde in Mainz und Granada
1986 Promotion an der Universität Mainz (»Die Kathedrale von  
Burgos und die spanische Architektur des 13. Jahrhunderts«)
 Preis der Johannes Gutenberg-Universität Mainz
1994 Habilitation an der Universität Kiel (»Karl Schnaase. Zum  
Verhältnis von Ästhetik und Kunstgeschichte im 19. Jahrhun-
dert«)
1987–1997 wiss. Assistent, später Oberassistent am Kunsthistorischen 
Institut der Universität Kiel
1997 Gastprofessor an der Universität Girona
seit 1997 Professor für Kunstgeschichte an der TU Dresden
2013 Gastprofessor an der Universidad de Antioquia, Medellín
Forschungsschwerpunkte
Geschichte der Kunst in Spanien und Lateinamerika, bes. der spanischen Archi-
tektur und Skulptur des Mittelalters, der Kunst des Siglo de Oro und der Kunst 
Lateinamerikas im 19. Jh.; Wissenschaftsgeschichte der Kunstgeschichte, bes. 
die Zeit der Entfaltung der Disziplin im 19. Jh., Erforschung von Stilbegriffen und 
-konzeptionen; europäische Architektur und Kunst des 19. und frühen 20. Jhs.; 
europäische Weltsicht und Orientrezeption.
Publikationsauswahl
Die Genese der modernen Kunstgeschichte im 19. Jahrhundert. Schnase – 
Kugler – Burckhardt – Semper (Studien zur Kunstgeschichte 200), Hildes-
heim/Zürich/New York 2017 (im Druck). 
 Goldene Künste in eiserner Zeit. Das spanische »Siglo de Oro« in der Kunst- 
und Kulturgeschichte Europas, in: El Siglo de Oro. Die Ära Velázquez, Ausst.-
Kat. Berlin/München 2016/17, München 2016, S. 15–29.
(Hg. mit Bruno Klein) 1810 – 1910 – 2010: Independencias dependientes. Kunst 
und nationale Identität in Lateinamerika / Arte e identidades nacionales en 
América Latina / Art and National Identities in Latin America (Ars Iberica et 
Americana 17), Madrid/Frankfurt a. M. 2016.
(Hg. mit Antonio Bonet Correa und Jorge Maier Allende) Carl Justi y el arte es-
panol, Madrid 2015.
(Hg.) Gottfried Semper. Gesammelte Schriften, 5 Bde., Hildesheim/Zürich/New 
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York 2008–2014 (Bd. 1,1, 2014: Wissenschaftliche Abhandlungen und Streit-
schriften, mit Einleitung des Hg.).
Vorträge
9.30–10.00 Uhr
Gottfried Kerscher, Trier
»Zeugen einer toten Kunst …, die an den Ufern der Zeit strande-
ten«. Stilkonzeption im Spannungsfeld von Formgeschichte und 
Nationalismus in den Schriften von Henri Focillon
Focillons »La vie des formes« (1934) und »L’an mil« (1942/43), zwei stil- 
und formgeschichtlich konzipierte Versionen der Geschichte der »euro-
päischen« Kunst, vermögen die Erforschung der Genese und der seman-
tischen Wandlungsprozesse von Stilkonzeptionen zu veranschaulichen.
»La vie des formes« ist eine Formgeschichte, die implizit auch eine 
Stilgeschichte darstellt; dies insofern, als Stil nach Focillon ein zusam-
menhängendes Ganzes von Formen bildet, als eine Art der Verkettung 
von Formen und nicht zuletzt ein Bündel komplexer kultureller Bedin-
gungen, die mit der Form der Werke verknüpft sind. Er entwickelt diese 
Auffassung im Kontext weitläufiger philosophischer Überlegungen, die 
zuallererst die Prägung seines Form- und Stilbegriffs durch Henri Berg-
son und die Annales-Schule erkennen lassen, in »L’an mil« weiter (z. B. 
»géohistoire« und »longue duree«). Letztlich kombiniert er somit Form 
oder Stil mit Gepflogenheiten einer Region, Lokalität oder Besonderhei-
ten spezieller Art. In »L’an mil« will Focillon die früheren Exzesse einer 
nationalistisch gesinnten Diskussion auf den Punkt bringen und entpoliti-
sieren. Es ist jedoch fraglich, wie sehr ihm gerade letzteres gelungen ist. 
Denn er postulierte erstens eine Überlegenheit des Okzidents aufgrund 
der einzigartigen »géohistoire«. Zweitens versuchte er mit ökonomischen 
Überlegungen und formalen Analysen die »Rückständigkeit« der Kunst 
im Heiligen Römischen Reich zu begründen. Von einer nationalistisch 
gefärbten Kunst- bzw. Stilgeschichte konnte er sich mithin nicht vollstän-
dig distanzieren. Dennoch kam er zu beachtlichen Ergebnissen: Focillon, 
der deutsch verstand, der die deutschsprachige Forschung gut kannte 
und Beobachter der Alliierten war, reihte sich mit seiner Arbeit in gewis-
ser Weise in die formgeschichtlich basierte Forschung von Wölfflin und 
Riegl ein, nahm aber auch Kubler, der sein Schüler war, oder Baxandall 
in gewissem Grad vorweg.
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Kurzbiografie Gottfried Kerscher
1975–1983 Studium der Kunstgeschichte, Philosophie und Byzantinischen 
Kunstgeschichte in München und Berlin (Magisterarbeit über 
Benedetto Antelami)
1984 Promotion an der LMU München (»Benedictus Antelami oder 
das Baptisterium von Parma. Kunst und kommunales Selbst-
verständnis«)
1984–1985 Lehrtätigkeit am Kunsthistorischen Institut der LMU München
1985–1989 Stipendiat in Florenz (KHI) und Rom (Bibliotheca Hertziana)
1989–1990 Gebietsreferent und Volontär am Bayerischen Landesamt für 
Denkmalpflege in München
1991–1992 Postdoc im Graduiertenkolleg »Kunst im Kontext« am kunst-
geschichtlichen Institut der Universität Marburg
1992–1994 DFG-Stipendiat (Aufenthalte in Spanien, Frankreich und Itali-
en)
1994–2000 Hochschuldozent an der Goethe-Universität Frankfurt a. M.
1995 Habilitation an der TU Berlin (»Architektur als Repräsentation. 
Spätmittelalterliche Palastbaukunst zwischen Pracht und zere-
moniellen Voraussetzungen: Avignon, Mallorca, Kirchenstaat«
2000–2006 Hochschuldozent in Eichstätt, Lausanne und München
seit 2006 Professor an der Universität Trier
Forschungsschwerpunkte
Architektur des Mittelalters; Zeremoniell und Höfisches im Mittelalter; spätmit-
telalterliche Handschriften; Kunstgeschichte und Ikonografie des Mittelalters; 
Netzkunst, Film, Neue Medien.
Publikationsauswahl
(Hg. mit Gisela Drossbach) Utilidad y decoro – Zeremoniell und symbolische 
Kommunikation in den »Leges Palatinae« König Jacobs III. von Mallorca 
(1337) (Trierer Beiträge zu den historischen Kulturwissenschaften 6), Wiesba-
den 2013.
(Hg. mit Kommentar und Übersetzung) Henri Focillon. Das Jahr Tausend, Darm-
stadt 2012.
Architektur als Repräsentation. Spätmittelalterliche Palastbaukunst zwischen 
Pracht und zeremoniellen Voraussetzungen: Avignon, Mallorca, Kirchenstaat, 
Tübingen/Berlin 2000.
Kopfräume. Eine kleine Zeitreise durch die Geschichte virtueller Räume, Kiel 
2000.
(Hg.) Hagiographie und Kunst, Berlin 1993.
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10.15–10.45 Uhr
Elisabeth Ansel, Dresden
»The Rise of a National School«. Positionen und Diskussionen zum 
irischen Nationalstil im Kontext der Moderne
1922, im Jahr der irischen Unabhängigkeit, forderte der irische Kunstkri-
tiker und spätere Direktor der National Gallery of Ireland, Thomas Mac-
Greevy, in seiner Schrift »Painting in Modern Ireland« die Etablierung 
eines nationalen Stils in der Kunst. In dieser Untersuchung zählte er 
zentrale heimische Künstler seiner Zeit auf, deren Kunst sich eigne, ein 
modernes, postkoloniales Irland zu repräsentieren. Seine Überlegungen 
zielten nicht darauf ab, dass ein vernakularer Stil mittels ästhetisch-his-
torischer Retrospektion kreiert, sondern vielmehr eine zukunftsorientier-
te nationale Schule generiert werde. Häufig zeigen die von MacGreevy 
besprochenen Bilder Landschaften des irischen Westens, einer Region, 
die fernab des englischen Einflusses besonders für die semantische Auf-
ladung eines vermeintlich ursprünglichen und zugleich neuen Irland prä-
destiniert war.
Die Tatsache, dass etwa das Frontispiz des 1932 veröffentlichten offizi-
ellen Handbuchs des Irischen Freistaates eine solch idealtypische Dar-
stellung des Malers Paul Henry zeigt, wirft zudem die Frage auf, wie der 
im Entstehen begriffene Staat zeitgenössische Künstler in seinen Dienst 
stellte. Eine mögliche politische Dimension wird auch dadurch nahege-
legt, dass mit der Forderung nach einer eigenen Kunst der Versuch ein-
herging, sich ausdrücklich vom englischen Stil zu distanzieren, wobei vor 
allem die im 18. Jahrhundert von Joshua Reynolds begründete Methode 
des »borrowing«, des Rückgriffs auf alte Meister, in der Kritik stand. Im 
Gegenzug reagierten englische Kunsthistoriker und -kritiker ablehnend 
auf die Eigenständigkeitsbemühungen der irischen Kunst und Kultur, wie 
sich an Kommentaren von Kenneth Clark oder Herbert Read ablesen 
lässt.
An diese Problematik anknüpfend, wird der Vortrag mögliche Spezifika 
eines irischen Stils im Kontext der Moderne analysieren und dabei kri-
tisch hinterfragen. In diesem Zusammenhang soll auch die Widersprüch-
lichkeit nationaler Stilkonstruktionen verdeutlicht werden.
Kurzbiografie Elisabeth Ansel
2002–2010 Studium der Kunstgeschichte, Soziologie und Rechtswissen-
schaft in Dresden, Wien und Dublin (Magisterarbeit: »Das 
Bildmotiv ›Aristoteles und Phyllis‹ in der deutschen Druckgra-
phik um 1500«)
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2008–2009 freie Mitarbeiterin im Kupferstich-Kabinett der Staatlichen 
Kunstsammlungen Dresden
2010–2016 wiss. Mitarbeiterin am Institut für Kunst- und Musikwissen-
schaft der TU Dresden
seit 2015 Promotionsstudium an der TU Dresden (Thema: »Der irische 
Künstler Jack B. Yeats (1871–1957). Die Suche nach nationa-
ler Identität in der Moderne«)
seit 2016 Studiengangsmanagerin im Dekanat der Philosophischen Fa-
kultät der TU Dresden
Forschungsschwerpunkte
Britische und irische Kunst des 20. Jh.s; Kunst und nationale Identität; Postcolo-
nial und Gender Studies; Druckgrafik der Frühen Neuzeit.
Publikationsauswahl
»Let there be no more War.« Jack B. Yeats’s Anti-War Painting Grief in Context, 
in: Ann Murray (Hg.): The Eye on War. Constructing the Memory of War in 
Visual Culture since 1914 (im Druck).
»The art which is true is as lively as life.« Jack B. Yeats’s Modern Aspects of 
Irish Art reconsidered, in: Declan Foley (Hg.): Yeats 150. William Butler Yeats 
1865–1939, Dublin 2016, S. 377–386.
11.45–12.15 Uhr
Maria Obenaus, Berlin
Stilkonzepte im »Verzeichnis der national wertvollen Kunstwerke«. 
Nationale Ansprüche, europäische Prägungen, globale Auswirkun-
gen
Die Novellierung des Kulturgutschutzgesetzes konfrontiert wie keine 
andere Debatte zuvor Kunsthistoriker mit den Stilkonzeptionen ihres 
Faches. Prägungen, Ansprüche und Auswirkungen werden mit einem 
Gesetz zum Schutz von Kunstwerken vor der Verbringung ins Ausland 
zwischen lokalen, nationalen bis globalen Dimensionen verhandelt.
Zur Anknüpfung an die Vergangenheit nahm die Weimarer Republik die 
Verpflichtung in ihre Verfassung auf, »die Abwanderung deutschen Kunst-
besitzes in das Ausland zu verhüten« und erließ im Dezember 1919 die 
»Verordnung über die Ausfuhr von Kunstwerken«. Zu diesem Zeitpunkt 
beschäftigte die nationale Ausrichtung der Kunstgeschichte die interna-
tionale kunstgeografische Forschung stärker als je zuvor. Auch die Aus-
wahl und kunsthistorische Beurteilung »national wertvoller Kunstwerke« 
fügt sich in die Kanonisierung und Stilkonzeption ihrer Zeit ein. Der Vor-
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trag soll beleuchten, wie seit dem Ersten Weltkrieg Kunstwerken per Ge-
setz ein »nationaler Wert« zugeschrieben und damit die Verbringung aus 
dem Reichs-, später Bundesgebiet untersagt wird. Anhand einer dezidiert 
kunsthistorischen Auswertung der »Verzeichnisse der national wertvollen 
Kunstwerke« soll aufgezeigt werden, welche Künstler, Kunstgattungen 
und historischen Zeitspannen zu unterschiedlichen Zeitpunkten im 20. 
Jahrhundert zum nationalen Erbe erklärt wurden. Inwieweit prägten oder 
reflektierten die »Verzeichnisse« nationale Stilkonzepte?
Das Spannungsfeld von Lokalität und Globalität entsteht besonders 
dann, wenn es um die physische Verortung von beweglichen Kunstwer-
ken und Ansprüche einer globalisierten Gesellschaft geht. Die daraus 
resultierenden Diskurse geben wiederum interessante Aufschlüsse über 
die in der Sektion aufgeworfenen Fragen. Dass etwa »national wertvoll« 
nicht gleich deutsch bedeutet, führt uns zu der immer wiederkehrenden 
Frage der Kunsthistoriografie: »Wie deutsch ist die deutsche Kunst?«. 
Der Kulturgutschutz Deutschlands bildet dieses Spannungsfeld ganz bei-
spielhaft ab.
Kurzbiografie Maria Obenaus
2004–2007 Studium (B.A. Kultur und Management) in Zittau/Görlitz und 
Prag
2007–2008 Mitarbeiterin bei KulTour.cz s.r.o. in Prag
2008–2011 Studium (M.A. Kunstwissenschaft und Kunsttechnologie) in 
Berlin
seit 2011 freie Mitarbeiterin der Abteilung Museumspädagogik am Mili-
tärhistorischen Museum der Bundeswehr, Dresden
2012–2015 Stipendiatin der Studienstiftung des deutschen Volkes
2015 Promotion an der TU Berlin (»Für die Nation gesichert? Das 
›Verzeichnis der national wertvollen Kunstwerke‹: Entstehung, 
Etablierung und Instrumentalisierung 1919–1945«)
seit 2015 wiss. Museumsassistentin i. F. an der Nationalgalerie der 
Staatlichen Museen zu Berlin
Forschungsschwerpunkte
Kunst- und Kulturpolitik in der Weimarer Republik und Zeit des Nationalsozialis-
mus; Sammlungs- und Museumsgeschichte im 19. und 20. Jh.; Geschmacks- 
und Rezeptionsgeschichte.
Publikationsauswahl
Für die Nation gesichert? Das »Verzeichnis der national wertvollen Kunstwerke«: 
Entstehung, Etablierung und Instrumentalisierung 1919–1945, Berlin 2016.
»Dieses Bild finde ich jedoch so scheußlich, daß ich Ihnen dringend abraten 
möchte, es auszustellen.« Zur Sammlungsgeschichte der Kunst der Neuen 
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Sachlichkeit in der Nationalgalerie, in: Kyllikki Zacharias (Hg.): Surreale Sach-
lichkeit. Werke der 1920er und 1930er Jahre aus der Nationalgalerie, Ausst.-
Kat. Sammlung Scharf-Gerstenberg 2016/17, Dresden 2016, S. 62–71.
(Hg. mit Dieter Scholz) Die schwarzen Jahre. Geschichten einer Sammlung. 
1933–1945, Berlin 2015.
»Zerstieben der großherzoglichen Galerie in alle Winde« – Der Verkauf von 
Kunstwerken aus dem Besitz des ehemaligen Großherzogs von Oldenburg 
1919, in: Oldenburger Jahrbuch 113 (2013), S. 143–156.
Wilhelm von Bode und das »Verzeichnis der national wertvollen Kunstwerke« 
1922, in: Jahrbuch Preußischer Kulturbesitz 47 (2011), S. 201–225.
14.00–14.30 Uhr
Petra Brouwer, Amsterdam
The Dutch Renaissance Style in the Margins of a General History of 
Architecture
This paper describes how Dutch Renaissance architecture was charac-
terized and evaluated in the first nineteenth century surveys of architec-
tural history, like James Fergusson, »The Illustrated Handbook of Archi-
tecture« (1855), Wilhelm Lübke, »Geschichte der Architektur« (1855) and 
Eugen Gugel, »Geschiedenis van de bouwstijlen in de hoofdtijdperken 
der architectuur« (1869). In order to make the immense subject of the his-
tory of architecture comprehensible, the authors of the first survey texts 
were keen on constructing a continuous narrative through the historical 
ages. Readers would follow the progressive development of architectural 
styles by means of the most representative and purest examples, such 
as the French and German cathedrals of the Gothic era and the Italian 
palazzi and French castles of the Renaissance. This descriptive meth-
od reduced all other historical monuments, including the Dutch ones, to 
buildings that were less pure in style and therefore marginal examples of 
the main style.
Numerous more specific studies appeared to make marginal styles 
more widely known and sometimes argued for their appreciation as well, 
like Auguste Schoy, »Histoire de l’influence Italienne sur l’architecture 
dans les Pays-Bas« (1879) and Georg Galland, »Die Renaissance in 
Holland in ihrer geschichtlichen Hauptentwicklung« (1882). However, I 
will argue that the special label of the Dutch Renaissance scarcely ex-
pressed a meaningful differentiation of the generalized system of period 
styles. By adopting both the method and terminology of the general his-
tory of architecture, the more specific studies perpetuated the margins. 
They confirmed the narrative that Dutch architecture was an imperfect or 
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at best fairly successful application of a style that was to be admired in its 
most perfect beauty elsewhere: at the most representative architectural 
monuments.
Kurzbiografie Petra Brouwer
1996 studies in Art History and Physical Planning in Amsterdam 
(thesis: »Van stad naar stedelijkheid. Planning en plancon-
ceptie van Lelystad en Almere 1959–1974« [Ideas for city life. 
The original designs for the new towns Lelystad and Almdere 
1959–1974])
2009 PhD at Vrije Universiteit (VU) Amsterdam (»De wetten van de 
bouwkunst. Nederlandse architectuurboeken in de 19de eeuw« 
[The laws of architecture. Dutch architectural textbooks in the 
19th century])
2005–2010 Member of the Amsterdam Town Planning Advisory Council
since 2008 Assistant Professor of Architectural History, VU Amsterdam
2011 Chair of the Advisory Committee, Amsterdam Centre for Ar-
chitecture
2014 Residential Scholar at the Getty Research Institute, Los Angeles
2015 Member of Editorial Board, peer-reviewed journal »Architectu-
ral Histories«
Forschungsschwerpunkte
History and historiography of modern architecture and town planning (19th–21st 
centuries); the medium of the architectural textbook and architecture as a know-
ledge system; architecture and urban design of Dutch suburbia; architecture in 
relation to the construction of national identity.
Publikationsauswahl
(mit Matteo Kuijpers), Originality is a waste, in: Winy Maas und Fleix Madrazo 
(Hgg.): Copy Paste. Bad Ass Copy Guide, Rotterdam 2016, S. 65–71 (im 
Druck).
Das niederländische Architekturhandbuch im 19. Jahrhundert. Motor der Erneu-
erung, in: Uta Hassler (Hg.): Der Lehrbuchdiskurs über das Bauen, Zürich 
2015, S. 152–167.
Appropriating new standards. The influence of French books on the first Dutch 
architectural manuals in the nineteenth century, in: Robert Carvais (Hg.): Tra-
duire l’architecture. Texte et image, un passage vers la création?, Paris 2015, 
S. 233–243.
(mit Tim Verlaan) Symbolic gestures? Planning and replanning Amsterdam’s 
Bijlmermeer and new town Almere since 1965, in: Westeuropäische Groß-
siedlungen. Informationen zur modernen Stadtgeschichte (1/2013), S. 48–59.
De wetten van de bouwkunst. Nederlandse architectuurboeken in de negentien-
de eeuw, Rotterdam 2011.
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14.45–15.15 Uhr
Eva von Engelberg-Dočkal, Weimar
Historismus und »Neo-Historismus« – zwei internationale »Epo-
chenstile«?
Die Vorstellung sequenzieller »Epochenstile« ist längst zugunsten der 
Erkenntnis einer Gleichzeitigkeit unterschiedlicher Stilformen und damit 
der Wahlmöglichkeit durch Auftraggeber und Künstler ersetzt. Ungeach-
tet des Nebeneinanders verschiedener Formensprachen behalten die 
etablierten Stilkonzepte bis heute ihre Gültigkeit: sei es im Sinne von 
Ordnungskategorien und damit als Hilfskonstruktionen zur zeitlichen und 
lokalen Verortung der Kunstwerke oder einer mit der Stilwahl bewusst 
gesetzten Bedeutungszuweisung.
Eine Besonderheit der Architekturgeschichte bildet der Historismus des 
19. Jahrhunderts, der selbst eine Mehrzahl unterschiedlicher »Neostile« 
vereint und damit weniger auf bestimmte formale Prägungen zurückzu-
binden ist als auf sein Verhältnis zur Geschichte und spezifische Verfah-
ren des Zugriffs auf historische Bauformen. Parallelen zeigt das seit den 
1990er Jahren in zahlreichen Ländern an Bedeutung gewinnende »histo-
risierende Bauen«. Diese in der Fachwelt oftmals ignorierte, wenn nicht 
diskreditierte Strömung soll hier als ein internationales Architekturphäno-
men ernstgenommen und auf seine Spezifika hin befragt werden.
Gemeinsamkeiten zum Historismus bestehen in der Kombination mo-
derner Bautechniken und -materialien mit einem an historischer Archi-
tektur orientierten Erscheinungsbild sowie dem Rückgriff auf ein breites 
Spektrum unterschiedlicher Baustile. Diese werden oftmals in Bezug auf 
die jeweilige Bauaufgabe und die lokale Bautradition gewählt. Der Zugriff 
auf lokale Stilvorbilder erscheint damit bei beiden internationalen Archi-
tekturphänomenen als zentrales Kennzeichen.
Ausgangspunkt dieses Beitrags bildet die Gegenüberstellung des His-
torismus als »Epochenstil« des 19. Jahrhunderts mit dem aktuellen »his-
torisierenden Bauen«. Zu fragen ist, inwiefern das etablierte Stilkonzept 
in beiden Fällen greift und sinnvoll eingesetzt werden kann. Zur Diskus-
sion steht dabei der häufig verwendete Begriff des »Neo-Historismus« 
für das aktuelle »historisierende Bauen«, der die Existenz eines interna-
tionalen Architekturstils in Bezugnahme auf den Historismus suggeriert.
Kurzbiografie Eva von Engelberg-Dočkal
1988–1994 Studium der Kunstgeschichte, Neueren Deutschen Literatur 
und Klassischen Archäologie in München und Bonn (Magister-
arbeit: »Das Gebäude der Universitätsbibliothek in Bonn von 
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Fritz Bornemann und Pierre Vago (1957–1960)«)
2001 Promotion an der Universität Augsburg (»J. J. P. Oud. Zwi-
schen De Stijl und klassischer Tradition«)
2001–2003 wiss. Volontärin am Landesamt für Denkmalpflege Schleswig-
Holstein, Kiel
2003 Universitätspreis der Universität Augsburg
2005–2006 Assistentin an der Hochschule für Bildende Künste Hamburg
2006–2008 wiss. Mitarbeiterin im Lehrgebiet Denkmalpflege und Entwer-
fen an der HafenCity Universität Hamburg
2007 Theodor-Fischer-Preis des Zentralinstituts für Kunstgeschichte
2008–2013 wiss. Mitarbeiterin an der Bauhaus-Universität Weimar, Pro-
fessur Denkmalpflege und Baugeschichte
2013–2014 Postdoc-Stipendiatin der Bauhaus-Universität Weimar
seit 2014 wiss. Mitarbeiterin in der DFG-Forschergruppe »Medien und 
Mimesis« an der Universität Weimar im Teilprojekt »Praktiken 
der Ähnlichkeitserzeugung in der zeitgenössischen Architektur«
2016 Einreichung der Habilitationsschrift an der Bauhaus-Universität 
Weimar (»Dänische Architektur um 1800 – Der Klassizismus 
als Staatsstil? Aspekte der Baupolitik in den Herzogtümern 
Schleswig und Holstein«)
Forschungsschwerpunkte
Architekturgeschichte des 18.–21. Jh.s v. a. in Deutschland, Skandinavien und 
den Niederlanden; zeitgenössische historisierende Architektur; Architektur des 
dänischen Klassizismus.
Publikationsauswahl
Das Schießhaus von Heinrich Gentz – preußische Architektur in Weimar?, in: 
Jürgen Beyer, Ulrich Reinisch und Reinhard Wegner (Hgg.): Das Schießhaus 
zu Weimar. Ein unbeachtetes Meisterwerk von Heinrich Gentz, Weimar 2016, 
S. 81–98.
C. F. Hansens Kirche zu Quickborn (1807–09). Überlegungen zu einer Plan-
zeichnung in der Grafischen Sammlung des Museum Behnhaus Drägerhaus 
Lübeck, in: Nordelbingen – Beiträge zur Kunst- und Kulturgeschichte Schles-
wig-Holsteins 84 (2015), S. 33–50.
»Historisierende Architektur« als zeitgenössischer Stil, in: Birgit Franz und 
Hans-Rudolf Meier (Hgg.): Stadtplanung nach 1945. Zerstörung und Wieder-
aufbau. Denkmalpflegerische Probleme aus heutiger Sicht (Veröffentlichung 
des Arbeitskreises Theorie und Lehre der Denkmalpflege 20), Holzminden 
2011, S. 30–37.
Moderne und Heimatschutz – Oelsners Wohnbauten unter dem Einfluss Hol-
lands und der lokalen Bautradition, in: Burcu Dogramaci (Hg.): Gustav Oels-
ner. Stadtplaner und Architekt der Moderne, Hamburg 2008, S. 53–66.
J. J. P. Oud. Zwischen De Stijl und klassischer Tradition. Arbeiten von 1916 bis 
1931, Berlin 2006. 
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Methoden des Diversen?
Transkulturelle Theoriemodelle der Kunstgeschichte 
Leitung: Alexandra Karentzos, Darmstadt / Bärbel Küster, Berlin
Sektionsvorträge
Donnerstag, 9. März 2017, 9.00–15.45 Uhr, Hörsaalzentrum, HS 2
9.00–9.30 Uhr
Einführung durch die Sektionsleitung
9.30–10.00 Uhr
Anna Brus, Siegen
Julius Lips und die Zeitgenossenschaft der globalen Moderne
10.00–10.15 Uhr
Diskussion
10.15–10.45 Uhr
Mona Schieren, Bremen
Transkulturelle Übersetzung und Sprachbilder zur Beschreibung 
kultureller Austauschprozesse
10.45–11.00 Uhr
Diskussion
11.00–11.45 Uhr
Pause
11.45–12.15 Uhr
Birgit Hopfener, Heidelberg
Disjunktive Zeitgenossenschaft: Kartographien transkultureller 
zeitgenössischer Kunstgeschichte
12.15–12.30 Uhr
Diskussion
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12.30–14.00 Uhr
Pause
14.00–14.30 Uhr
Verena Rodatus, Berlin
Zeitgenössische Kunst in Benin und Oral Art History. Einige for-
schungsmethodische Überlegungen
14.30–14.45 Uhr
Diskussion
14.45–15.15 Uhr
Didier Houénoudé, Cotonou / Kerstin Schankweiler, Berlin
L’Expérience Critique de Recherches Collaboratives – Gemeinsa-
me Feldforschung als transkulturelle Praxis der Kunstgeschichte
15.15–15.45 Uhr
Diskussion
Inhalt der Sektion
Die Spannung zwischen Globalität und Lokalität verdeutlicht, dass die re-
gionalen Kunstgeschichten von weltweiten Faktoren nicht abzulösen sind 
und »Globalkunst« auch lokale (und sei es multi-lokale) Bezüge aufweist. 
Die Kunstgeschichte steht angesichts der »entangled histories« metho-
disch vor enormen Herausforderungen. Die Sektion möchte verschiede-
ne theoretische und methodische Ansätze einer neuen transkulturellen 
Kunstgeschichte und ihre fachspezifischen Implikationen diskutieren:
1. Eine transkulturelle, dezentrierte globale Kunstgeschichtsschreibung 
muss sich auch transdisziplinär ausrichten: Mit Blick auf die Fachge-
schichte sollen historische Ansätze für die heutige Situation neu bewertet 
werden, denn bereits um 1900 führten Impulse aus anderen Disziplinen 
zu methodischen Öffnungen des Faches. Heutige kritische Debatten zu 
Übersetzungsprozessen, Blick-, Visualisierungs- und Repräsentations-
strategien entstanden aus Ansätzen der Kulturwissenschaften, der Eth-
nologie und Literaturwissenschaften. Es gilt die methodischen Transfers 
ebenso zu diskutieren wie Differenzen und methodischen Stärken der 
Kunstgeschichte und Kunstwissenschaften.
2. Kritisch zu fragen ist nach dem kunstwissenschaftlich-methodischen 
Zugriff auf aktuelle Kunstpraktiken in verschiedenen globalen Kontexten. 
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Wie verhält sich die Kunstwissenschaft dazu, dass sich gegenwärtige 
Kunst ihrerseits auf kritische und zum Teil ironische Weise mit epistemolo-
gischen Prinzipien und Wissensordnungen auseinandersetzt? Inwiefern 
fordert dieser Umstand zu einer Selbstreflexion der Kunstwissenschaft 
und zu einem Überdenken von Analysekategorien sowie von Raum- und 
Zeitkonzepten heraus? Wie verändern unterschiedliche Darstellungsfor-
men in der Kunst, wie etwa die Kartografie, auch die Begrifflichkeiten der 
Kunstwissenschaft?
3. Internationale Forschungskooperationen bieten die Möglichkeit, 
Kunstgeschichte aus vielen Teilen der Welt gleichzeitig zu schreiben. Die 
methodischen Implikationen multiperspektivischer Forschung sollen re-
flektiert werden. Eine Pluralisierung der Perspektiven erfordert, Begriffe 
und Methoden zu überdenken. Zur Debatte stehen etwa Formate einer 
»Oral Art History« im Verhältnis zu Künstlerinterviews, Formen der Kolla-
boration und Partizipation in der Kunstpraxis, aber auch in Beiträgen zu 
Forschung und Theoriebildung im transkulturellen Austausch.
Die Sektion beleuchtet Transkulturalität in Hinblick auf unterschiedliche 
Methoden und Theorien.
Alexandra Karentzos, Darmstadt / Bärbel Küster, Berlin
Kurzbiografie Alexandra Karentzos
1993–1998 Studium der Kunstgeschichte, Archäologie, Psychologie und 
Pädagogik in Bochum (Magisterarbeit: »Pallas Athene – Zur 
Mythisierung der Frau in der Kunst um 1900«)
2002 Promotion an der Ruhr-Universität Bochum (»Kunstgöttinnen. 
Mythische Weiblichkeit zwischen Historismus und Secessi-
onen«, Förderung durch die Studienstiftung des deutschen 
Volkes)
2002–2004 wiss. Assistentin an der Nationalgalerie im Hamburger Bahn-
hof – Museum für Gegenwart und der Alten Nationalgalerie, 
Staatliche Museen zu Berlin
zugl. Lehrbeauftragte am Institut für Kunst- und Medienwissen-
schaften der Hochschule für Bildende Künste Braunschweig
2004–2011 Juniorprofessorin für Kunstgeschichte an der Universität Trier
2007 Fellow in der Forschungsgruppe »No Laughing Matter. Visual 
Humor in Ideas of Race, Nationality, and Ethnicity« am Dart-
mouth College, Hanover, New Hampshire
2010–2011 Fellow am Alfried Krupp Wissenschaftskolleg Greifswald
2011–2016 Stiftungsprofessorin für Mode und Ästhetik an der TU Darm-
stadt (2015 Vertretungsprofessorin)
seit 2016  Professorin für Mode und Ästhetik an der TU Darmstadt
Transkulturelle Theoriemodelle der Kunstgeschichte
50
Forschungsschwerpunkte
Kunst des 19. bis 21. Jh.s; Kulturtheorien (Visual Culture, Transcultural, Postco-
lonial, Gender Studies); Kunst, Mode und Globalisierung; Körper- und Identitäts-
konzepte; Antikenrezeptionen.
Publikationsauswahl
(Hg. mit Birgit Haehnel, Nina Trauth und Jörg Petri) Anziehen. Transkulturelle 
Mode / Dressed Up! Transcultural Fashion, dt./engl. Themenheft Querformat. 
Zeitgenössisches, Kunst, Populärkultur 6 (2013).
(Hg. mit Julia Reuter) Schlüsselwerke der Postcolonial Studies, Wiesbaden 
2012.
(Hg. mit Sabine Kampmann) Fremde Männer – Other Men. Themenheft kritische 
berichte – Zeitschrift für Kunst- und Kulturwissenschaften Jg. 43 H. 4 (2007).
(Hg. mit Regina Göckede) Der Orient, die Fremde. Positionen zeitgenössischer 
Kunst und Literatur, Bielefeld 2006.
Kunstgöttinnen. Mythische Weiblichkeit zwischen Historismus und Secessionen, 
Marburg 2005.
Kurzbiografie Bärbel Küster
 Studium der Kunstgeschichte, Philosophie und Pädagogik in 
Kiel, Hamburg und Berlin
2000 Promotion an der Goethe-Universität Frankfurt a. M. (»Matisse 
und Picasso als Kulturreisende. Primitivismus und Anthropolo-
gie um 1900«)
2000–2007 wiss. Assistentin an der Universität Stuttgart
2007–2009 Stipendiatin am Deutschen Forum für Kunstgeschichte, Paris
2009–2010 Vertretungsprofessorin für Kunstgeschichte der Gegenwart, 
Ästhetik und Kunsttheorie an der Staatlichen Akademie der 
Bildenden Künste (ABK) Stuttgart
2011–2012 Vertretungsprofessorin für Kunstwissenschaften und Medien-
theorie an der Staatlichen Hochschule für Gestaltung Karlsruhe
2012–2014 Fellow an der ABK Stuttgart im Rahmen des Wrangell-Exzel-
lenz-Programms Baden-Württemberg
seit 2014 Leiterin des Drittmittelprojekts »Photographie et Oralité. Dia-
logues à Bamako et Dakar et ailleurs 2011–16 / Photography 
and Orality – Dialogues in Bamako, Dakar and elsewhere, 
2011–16« (Kulturstiftung des Bundes, Programm TURN)
zugl. Vertretungsprofessorin für Kunstgeschichte der Moderne am 
Institut für Kunstwissenschaft und Historische Urbanistik der 
TU Berlin
2015 Habilitation an der Goethe-Universität Frankfurt a. M. (»Jen-
seits der Museumsdoktrin. Semantisierungsprozesse von 
Kunst im franko-britischen Diskurs der Aufklärung«)
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Forschungsschwerpunkte
Transkulturelle Prozesse der Kunst vom 18. bis 21. Jh.; Museums-, Sammlungs- 
und Ausstellungsgeschichte; Kunst in öffentlichen Räumen, Kunst am Bau; medi-
ale Verbreitung von Kunst, Kopie und Original, Popularisierungen.
Publikationsauswahl
Gesten des Dokumentierens – Archive des Scheiterns. Fotoalben der Kolonial-
zeit, in: Sarah Schmidt (Hg.): Sprachen des Sammelns, München 2016, S. 
363–388.
Kopie und Original im Ausstellungsformat, in: Richard Kuba und Hélène Ivanoff 
(Hgg.): Kunst der Vorzeit. Felsbilder aus der Sammlung Frobenius, Ausst.-
Kat. Martin-Gropius-Bau, Berlin 2015, S. 156–169.
»Weltkunst« und »Globalkunst« – Widersprüche eines kunsttheoretischen und 
künstlerischen Handlungsraums als Utopie von Entgrenzung, in: Gérard Rau-
let und Sarah Schmidt (Hgg.): Wissen in Bewegung. Theoriebildung unter 
dem Fokus von Entgrenzung und Grenzziehung, Stuttgart 2014, S. 259–275.
French Art for All! Museum Projects in Africa 1912–1931 between Avant-garde 
and Colonialism, in: Andrea Meyer und Bénédicte Savoy (Hgg.): The Museum 
is Open. Transnational History of Museums 1750 to 1945, Berlin 2013, S. 
245–258.
(Hg.) Skulpturen des 20. Jahrhunderts in Stuttgart, Heidelberg 2006.
Vorträge
9.30–10.00 Uhr
Anna Brus, Siegen
Julius Lips und die Zeitgenossenschaft der globalen Moderne
Die Debatte um globale Zeitgenossenschaft in der Kunst wird auffallend 
geschichtsvergessen geführt. Dabei wurde um 1900 die Öffnung des 
kunsthistorischen Kanons leidenschaftlich diskutiert und mit verschie-
densten Methoden zwischen den Disziplinen erprobt. Ein Grenzgänger 
und Querdenker zwischen den beteiligten Wissenschaftsformationen, 
künstlerischen und kuratorischen Praktiken war der Ethnologe Julius 
Lips, dessen Werk bis heute marginal und wirkmächtig zugleich wichtige 
Impulse für eine dezentrierte globale Kunstgeschichtsschreibung bietet. 
Mit seinem 1937 publizierten Buch »The Savage hits back, or The white 
man through native eyes« hat er nicht nur das erste antikoloniale und an-
tirassistische Buch über die Kunst der »Anderen« geschrieben, sondern 
auch zum ersten Mal diese Kunst als zeitgenössisch präsentiert. Lips 
bricht damit mit der zeittypischen »salvage anthropology« und dem bis 
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heute insbesondere auf dem Kunstmarkt wirkmächtigen Authentizitäts-
paradigma, nach dem die Kunst der »Anderen« durch die Begegnung mit 
dem Westen kontaminiert und dem Verfall preisgegeben ist. Lips’ Samm-
lung von »Europäerdarstellungen« bezeugt dagegen eine Geschichte 
des Kulturkontakts, in der die kolonisierten Kulturen am globalen Wandel 
einer geteilten Welt partizipieren und »gleichzeitig« auf den Europäer zu-
rückblicken. Die ästhetischen Strategien und Erkundungen neuer techni-
scher und visueller Parameter, die zur Darstellung des kulturell fremden 
Europäers entwickelt wurden, sind Zeugnisse von lokaler künstlerischer 
Praxis und zugleich globaler Verflechtung. Anhand ausgesuchter west- 
und zentralafrikanischer Beispiele aus dem frühen 20. Jahrhundert soll 
der Vortrag zeigen, dass diese vielschichtigen, subtilen Werke gängige 
Klassifizierungen unterlaufen und dichotomische Grenzmarkierungen 
zwischen »Tradition« und »Moderne«, »populärer« und »avantgardisti-
scher«, »lokaler« und »globaler« Kunst aufheben. Zugleich sollen die me-
thodischen Möglichkeiten diskutiert werden, die Lips’ Denkansatz einer 
Dezentrierung Europas durch die Inversion des Blicks aufschließt. Kunst-
geschichte wird so durch konkrete Objekt- und Zirkulationsgeschichten 
und akteurszentrierte Ansätze als Verflechtungsgeschichte (»entangled 
history«, Pratt) realisierbar.
Kurzbiografie Anna Brus
 Studium der Kunstgeschichte und Islamwissenschaft in Tü-
bingen (Magisterarbeit: »Delacroix’ Bildnis des Mulay Abd al-
Rahman«)
2009/2011  wiss. Mitarbeiterin am Institut für Medienwissenschaften der 
Universität Siegen
2016  Promotion im DFG-Graduiertenkolleg »Locating Media« der 
Universität Siegen (»Julius Lips’ ›The Savage hits back‹ – 
Kunst und Alterität in symmetrischer Perspektive«)
Forschungsschwerpunkte
Kunst(-wissenschaft) und Ethnologie; Interkulturalität und Ästhetik; Sammlungs- 
und Ausstellungspraktiken.
Publikationsauswahl
Julius Lips und die zeitgenössische globale Kunst, in: Erhard Schüttpelz und 
Martin Zillinger (Hgg.): Begeisterung und Blasphemie. Zeitschrift für Kulturwis-
senschaften (2/2015), S. 201–213.
Die ganze Welt in Farbe. Fotografische Erkundungen des Fremden und Eigenen 
in der kolonialen Moderne, in: Christoph Danelzik-Brüggemann (Hg.): Städte 
der Welt. Frühe Farbfotografien aus dem Musée Albert Kahn im Dialog mit der 
fotografischen Sammlung, Ausst.-Kat. Stadtmuseum Düsseldorf, Düsseldorf 
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2013, S. 56–63.
Laboratorien kultureller Ausdrucksformen. Das Eigene und das Fremde im Ver-
gleich, in: Vom Feld zum Labor und zurück. Navigationen – Zeitschrift für Me-
dien- und Kulturwissenschaften Jg. 13 H. 2 (2013), S. 17–33.
10.15–10.45 Uhr
Mona Schieren, Bremen
Transkulturelle Übersetzung und Sprachbilder zur Beschreibung 
kultureller Austauschprozesse
Übersetzen heißt Vermitteln. Schon Walter Benjamin fragt: »Gilt eine 
Übersetzung den Lesern, die das Original nicht verstehen?«. Geht man 
von einem nicht nur interlingualen Übersetzungsbegriff aus, dann wer-
den damit intermediale Transformationen bezeichnet. Übersetzungstech-
niken existieren dabei nicht unabhängig von kulturellen Diskursen. Dies 
wird u. a. von Benjamin in »Die Aufgabe des Übersetzers« artikuliert und 
damit auch der Binarismus von Original und Übersetzung der konventio-
nellen Übersetzungstheorie in Frage gestellt. Diese Sichtweise hat Régis 
Debray mit seinem Begriff der »transmission« weiterverfolgt und -entwi-
ckelt. Gemäß dieser Theorie werden nicht nur die Inhalte, sondern die 
»genealogischen Apparate«, also die Verfahren ins Zentrum der Analyse 
gestellt. Mieke Bal spricht von »travelling concepts«, deren Zirkulations-
kraft jedoch nicht unabhängig von ihrer kulturellen Verortung und ihren 
institutionellen Voraussetzungen zu verstehen ist.
Der Vortrag beleuchtet die Brauchbarkeit des Begriffs der transkultu-
rellen Übersetzung als Theoriemodell für eine transkulturelle Kunstge-
schichte. Zur genaueren Beschreibung der verschiedenen Modi des 
Austauschs ist es aufschlussreich, sich anzusehen, welche weiteren Me-
taphern oder Sprachbilder sich aktuell im Umlauf befinden: Édouard Glis-
sant verwendet in seinen »Ansätzen zu einer Poetik der Vielheit« Deleu-
zes / Guattaris Begriff des »Rhizoms«. Er eignet sich zur Beschreibung 
der Metastruktur transkultureller Identität, doch wird dieser ähnlich wie 
»Hybridität« auch inflationär gebraucht. Bemerkenswert ist bei der Wahl 
der sprachlichen Bilder die häufige Referenz auf textile Verfahren oder 
auch auf Begriffe der Optik und der Geologie.
Geht man von offenen Übersetzungsprozessen aus, die nicht die Idee 
abgegrenzter Kulturen zu Grunde legen, ist zuallererst eine Befragung 
unseres Wahrnehmungsapparates, unserer Argumentations- und Denk-
figuren sowie eine Neuorganisation gängiger Wissensordnungen und 
Subjektivierungsformen angezeigt.
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Kurzbiografie Mona Schieren
1997–2003 Studium der Kunstgeschichte, Philosophie und Politikwissen-
schaften in Hamburg und Nizza (Magisterarbeit: »Alexander 
Archipenkos ›Skulpto-Malerei‹«)
2003–2009 wiss. Mitarbeiterin im Forschungprojekt »iMediathek« und im 
EU-Projekt »GAMA. Gateway to Archives of Media Art« (HfK 
Bremen, Ludwig-Boltzmann-Institut Linz, HfG Karlsruhe, Aka-
demie der bildenden Künste Wien, Universiteit Utrecht u. a.)
seit 2009 wiss. Mitarbeiterin im Fachgebiet Theorie und Geschichte der 
Kunst an der Hochschule für Künste Bremen
2015 Promotion an der Universität Bremen (»Transkulturelle Über-
setzung im Werk von Agnes Martin. Zur Konstruktion asianisti-
scher Ästhetiken in der amerikanischen Kunst nach 1945«)
Forschungsschwerpunkte
Theorie und Praxis verbindende Ansätze kultureller Produktion; kulturelle Über-
setzung, transkulturelle Studien (Asien, USA, Europa); Kunsttheorie und -praxis 
der Migration; Technikgeschichte und Theorie des Textilen; Theorie der Bildme-
dien und Medienkunst, Theorien des Magischen.
Publikationsauswahl
Agnes Martin – Transkulturelle Übersetzung. Zur Konstruktion asianistischer 
Ästhetiken in der amerikanischen Kunst nach 1945, München 2016.
(Hg. mit Birgit Mersmann, Burcu Dogramaci und Anna Minta) Kunsttopographien 
globaler Migration. Themenheft kritische berichte – Zeitschrift für Kunst- und 
Kulturwissenschaften Jg. 43 H. 3 (2015).
(Hg. mit Andrea Sick) »Look at me!«. Celebrity Culture at The Venice Art Bien-
nale, Nürnberg 2011.
(Hg. mit Kirsten Einfeldt) Not Berlin and Not Shanghai. Art Practice on the Peri-
phery, Bielefeld 2009.
(Hg. mit Ursula Frohne und Jean-François Guiton) »present continuous past(s)« 
Media Art. Strategies of Presentation, Mediation and Dissemination, Wien/
New York 2005.
11.45–12.15 Uhr
Birgit Hopfener, Heidelberg
Disjunktive Zeitgenossenschaft: Kartographien transkultureller 
zeitgenössischer Kunstgeschichte
Unter den Bedingungen einer sowohl räumlich als auch zeitlich disjunkti-
ven globalen (Kunst-)Welt konstituiert sich zeitgenössische Kunst durch 
kritische Auseinandersetzungen mit multiplen historischen und epistemo-
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logischen Wissensstrukturen und fordert auf diese Weise den institutiona-
lisierten Kanon zeitgenössischer Kunst und die Disziplin Kunstgeschichte 
mit ihrer konventionell binär angelegten Raum- und Zeitordnung heraus.
Ausgangspunkt und Untersuchungsgegenstand des Vortrags sind vor 
diesem Hintergrund künstlerische, narrative Kartographien der trans-
kulturellen und kunsthistorischen Selbstpositionierung. Narrative Karto-
graphien werden in diesem Zusammenhang als besonders erhellende 
Forschungsperspektive auf die neue spatio-temporale Komplexität zeit-
genössischer Kunst identifiziert. Aufgrund ihrer relationalen Konstitution 
und Konstruiertheit ermöglichen sie Betrachtern, Bedingungen der Be-
deutungsgenerierung nachzuvollziehen und zu analysieren. Untersucht 
wird, auf welche Weise sich lokal situierte und zugleich global engagier-
te und rezipierte zeitgenössische Künstler als Akteure in transkulturel-
len Austausch- und Verhandlungsprozessen, in Bezug zu multiplen und 
verflochtenen Geschichten und Wissensstrukturen positionieren und auf 
diese Weise konventionell binär-identitäre Verständnisse von Kunst und 
Sein und Denken in der Welt radikal in Frage stellen. Das Projekt analy-
siert, wie Künstler durch solche diskursiven Akte der Selbstpositionierung 
spezifische transkulturelle Subjektivitäten ausbilden und zur Neuformu-
lierung einer (selbst-)kritischen zeitgenössischen Kunstgeschichte im 
globalen Kontext beitragen.
Kurzbiografie Birgit Hopfener
1997–2004 Studium Ostasiatischer und Europäischer Kunstgeschichte 
und Sinologie in Berlin und Nanjing (Magisterarbeit: »Zhao 
Zhiqians Blick in die Natur – Pflanzen und Fische auf der 
Querrolle ›Naturprodukte aus Wenzhou‹ (1861)«)
2007–2009 Mitglied im Graduiertenkolleg »Bild, Körper, Medium. Eine 
anthropologische Perspektive« an der HfG Karlsruhe
2011 Promotion an der FU Berlin (»Installationskunst in China. 
Transkulturelle Reflexionsräume einer Genealogie des Perfor-
mativen«)
2011–2012 Vertretungsprofessorin für Chinesische Kunstgeschichte am 
Institut für Kunstgeschichte Ostasiens der Universität Heidel-
berg
2012–2016 wiss. Mitarbeiterin in der Abteilung Ostasien am Kunsthistori-
schen Institut der FU Berlin, DFG-Forschungsprojekt »Topolo-
gies of Art in Relationship to Life as a Transculturally Negotia-
ted Theme in Contemporary Chinese Art«
zugl. Lehraufträge an den Universitäten Duisburg-Essen und Zürich
seit 2016 Habilitationsprojekt an der Universität Heidelberg (»Disjunktive 
Gegenwart. Künstlerische Kartographien der transkulturellen 
und kunsthistorischen Selbstverortung«)
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Forschungsschwerpunkte
Transkulturelle Kunstgeschichte; Diskurse und Praktiken chinesischer Gegen-
wartskunst; Diskurse kritischer Zeitgenossenschaft; Performativitätsdiskurse; 
sozial engagierte Kunst.
Publikationsauswahl
Intervention is the answer but what are the questions? Developing criteria for a 
critical examination of Qiu Zhijie’s interventionist project A Suicidology of the 
Nanjing Yangtze River Bridge, in: Pauline Bachmann et al. (Hgg.): Art/His-
tories in transcultural dynamics. Perspectives on narratives and frameworks 
in the 20th and 21st century (Berliner Schriften zur Kunst), Paderborn (im 
Druck).
(Hg. mit Sarah Dornhof, Barbara Lutz und Nanne Buurman) Situating Global Art. 
Topologies – Temporalities – Trajectories, Bielefeld 2016.
Qiu Zhijie as historian: media critique as a mode of critical historical research, in: 
Negotiating Histories. World Art Vol. 5 No. 1 (2015), S. 39–61.
Installationskunst in China. Transkulturelle Reflexionsräume einer Genealogie 
des Performativen: Bedingungen und Artikulationen kultureller Differenz in der 
chinesischen Installationskunst, Bielefeld 2013.
(Hg. mit Franziska Koch, Jeong-hee Lee-Kalisch und Juliane Noth) Negotiating 
Difference. Chinese Contemporary Art in the Global Context, Weimar 2012.
14.00–14.30 Uhr
Verena Rodatus, Berlin
Zeitgenössische Kunst in Benin und Oral Art History. Einige for-
schungsmethodische Überlegungen
Wie in vielen Ländern Afrikas entstand in Benin seit den 1990er Jahren 
eine unabhängige und dynamische Kunstszene; diese Entwicklung re-
sultierte aus einem Globalisierungsschub innerhalb der internationalen 
Kunstwelt. In dem westafrikanischen Land sind einige regionale Beson-
derheiten zu konstatieren: Benin gilt als »Wiege des Vodun« ─ religiöse 
Themen spielen bis heute in der Kunst eine besondere Rolle, denn viele 
Künstler waren zu Beginn der 1990er Jahre in staatlich organisierte Vo-
dun-Festivals eingebunden. Seit der Jahrtausendwende wuchs schließ-
lich der Einfluss von transnational orientierten Kunstinstitutionen und -in-
itiativen auf die zeitgenössische Kunstproduktion Benins. Seither wurden 
die Referenzen auf religiöse Themen subtiler, künstlerische Auseinan-
dersetzungen mit politischen Fragen rückten verstärkt in den Mittelpunkt.
Die Prozesse der Transnationalisierung scheinen – so meine These – 
den Beniner Künstler/-innen eine stärkere Unabhängigkeit von den vom 
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Staat an sie gerichteten Erwartungen zu ermöglichen, aber auch neue 
(Markt-)Ansprüche zu generieren. Wie nehmen die Künstler/-innen die-
se Entwicklungen wahr? Wie veränderten sich dadurch die Themen und 
Verfahrensweisen der künstlerischen Arbeiten?
Um diesen Fragen nachzugehen, stelle ich einen forschungsmetho-
dischen Zugang vor, der die akteurszentrierten Perspektiven auf den 
künstlerischen Wandel durch filmische Künstler/-innen-Interviews in den 
Blick rückt. Dieser Ansatz lässt sich unter dem in der afrikanistischen 
Kunstgeschichte bereits etablierten Begriff der »Oral Art History« disku-
tieren: Wie kann die Arbeit mit Interviews zu einer multiperspektivischen 
Wissensbildung sowohl um die strukturellen Veränderungen im Kunstfeld 
Benins beitragen als auch zur Analyse der künstlerischen Arbeiten? Mit 
selbstreflexivem Blick auf meine Rolle als Forscherin stelle ich sowohl 
meine Erfahrungen im »Feld« als auch meine Überlegungen zum kriti-
schen Umgang mit dem Interviewmaterial vor.
Kurzbiografie Verena Rodatus
2000–2005 Studium der Psychologie und Kunstwissenschaft in Bremen 
(Diplomarbeit: »Biografische Studie zur Motivation bildender 
Künstler der Stadt Lomé/Togo. Unter besonderer Berücksichti-
gung politischer und kultureller Aspekte«)
2006–2012 Promotion an der Universität Oldenburg (»Postkoloniale Posi-
tionen? Die Biennale DAK’ART im Kontext des internationalen 
Kunstbetriebs«)
2007–2010 Promotionsstipendiatin der Heinrich-Böll-Stiftung e.V.
2012–2013 wiss. Mitarbeiterin bei der Sonderausstellung »KABOOM. Co-
mic in der Kunst« im Weserburg Museum für moderne Kunst, 
Bremen
2013–2015 wiss. Museumsassistentin i. F. im Fachreferat Afrika am Eth-
nologischen Museum Berlin
2013–2014 Stipendiatin der Staatlichen Museen zu Berlin für das Weiter-
bildungsprogramm »Museumsmanagement«, FU Berlin
seit 2015 wiss. Mitarbeiterin in der Abteilung »Kunst Afrikas« am Kunst-
historischen Institut der FU Berlin
Forschungsschwerpunkte
Zeitgenössische Kunst aus Afrika; postkoloniale und Gender-Studien; Kunstge-
schichte im globalen Kontext; kritische Museologie.
Publikationsauswahl
(mit Kathleen Reinhardt): Dak’Art – 12th Biennale of Contemporary African Art 
»Reenchantments: The City in the Blue Daylight«, in: African Arts Vol. 50 No. 
1 (2017), S. 82–86.
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(mit Atreyee Gupta): Cyprien Tokoudagba and Dominique Kouas: Querying the 
Place of the »Vernacular« in Contemporary Béninois Visual Arts, in: Hannah 
Baader (Hg.): From Traditional to Contemporary Aesthetic Practices in West 
Africa, Benin and Togo. The Art Histories and Aesthetic Practices Blog 2016 
[goo.gl/bIIMiD].
Postkoloniale Positionen? Die Biennale DAK’ART im Kontext des internationa-
len Kunstbetrieb, Frankfurt a. M. 2015.
(mit Silvia Gaetti): Die Gegenwart vor historischer Kulisse: Die 8. Berlin Biennale
für zeitgenössische Kunst im Ethnologischen Museum, Staatliche Museen zu 
Berlin, in: Maria Gaida, Paola Ivanov und Viola König (Hgg.): Baessler-Archiv. 
Beiträge zur Völkerkunde 62 (2015), S. 21–31.
Biennale DAK’ART. Wo zeitgenössische Kunst sichtbar wird, in: Afrikapost. Ma-
gazin für Politik, Wirtschaft und Kultur Jg. 9 H. 4 (2009), S. 19.
14.45–15.15 Uhr
Didier Houénoudé, Cotonou / Kerstin Schankweiler, Berlin
L’Expérience Critique de Recherches Collaboratives – Gemein-
same Feldforschung als transkulturelle Praxis der Kunstgeschichte
Ausgangspunkt für unseren Vortrag ist eine gemeinsame Feldforschung 
en miniature im September 2003 in Abomey (Benin), wo wir den Künstler 
Cyprien Tokoudagba (1939–2012) besuchten. In Europa war Tokoudag-
ba durch seine Teilnahme an der legendären und kontrovers diskutie-
ren Ausstellung »Magiciens de la terre« (Paris 1989) bekannt geworden. 
In seinem Wohnort Abomey, der früheren Hauptstadt des Königreichs 
Dahomey mit Sitz des königlichen Palastes, genoss er schon lange vor 
seiner internationalen Karriere als »zeitgenössischer Künstler« Ansehen 
und schuf Malereien sowie Skulpturen im höfischen und rituellen Kon-
text. Seine künstlerische Praxis in Abomey konnten wir während unse-
res Aufenthaltes beobachten und dokumentierten die Entstehung eines 
Wandgemäldes auf einem kleinen privaten Tempel einer Familie. Die-
ses unveröffentlichte Material werden wir in Dresden erstmals präsentie-
ren und diskutieren. Die Idee, dieses Thema und das Material mehr als 
zehn Jahre später aufzugreifen, war entstanden, nachdem der Künst-
ler verstorben war und wir realisierten, dass zwar Ausstellungskataloge 
existieren, aber keine einzige Monografie zu seinem Werk. Wir möchten 
die bewegte (globale, lokale und nationale) Karriere des Künstlers nach-
zeichnen, die wir aus zwei unterschiedlichen Blickwinkeln verfolgt haben. 
Sie zeigt, wie Künstler auf einer ganzen Klaviatur spielen müssen, um 
diversen Erwartungshaltungen im Spannungsfeld von lokalem und glo-
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balem Kunstbetrieb gerecht zu werden.
In einem zweiten Schritt möchten wir unseren gemeinsamen Aufenthalt 
in Abomey retrospektiv als recherches collaboratives reflektieren und als 
Methode für eine transkulturelle Kunstgeschichtsschreibung zur Diskus-
sion stellen. Wir werden sowohl über die Vorteile und überraschenden 
Erkenntnisse unseres Austausches berichten als auch über die aufge-
tretenen Schwierigkeiten. Die Herausforderung verschiedener Wissen-
schaftssprachen und -kulturen solch einer Zusammenarbeit werden wir 
mit Themen wie Übersetzung, unterschiedliche Begriffsdefinitionen, aber 
auch verschobene Diskurskonjunkturen zwischen Deutschland und Be-
nin ansprechen.
Kurzbiografie Kerstin Schankweiler
1996–2002 Studium der Kunstgeschichte in Trier und Brisbane
2008 Promotion an der Universität Trier (»Die Mobilisierung der 
Dinge. Ortsspezifik und Kulturtransfer in den Installationen von 
Georges Adéagbo«)
2008–2010 wiss. Mitarbeiterin am Kunsthistorischen Institut der Universi-
tät zu Köln
2010–2015 wiss. Mitarbeiterin in der Abteilung »Kunst Afrikas« am Kunst-
historischen Institut der FU Berlin
seit 2015 wiss. Mitarbeiterin im SFB 1171 »Affective Societies« an der 
FU Berlin
Forschungsschwerpunkte
Gegenwartskunst aus Afrika; Bildpraktiken in den Sozialen Medien; Affektökono-
mien und audio-visuelle Medien; Kunstgeschichte im globalen Kontext, Trans-
kulturalität, postkoloniale Theorie.
Publikationsauswahl
Affektive Dynamiken von Bildern in Zeiten von Social Media. Bildzeugenschaf-
ten aus Ägypten 2010–2013, in: Ästhetik(en) des Widerstands. Themenheft 
kritische berichte – Zeitschrift für Kunst- und Kulturwissenschaften Jg. 44 H. 1 
(2016), S. 72–85.
The Relational Archive of Georges Adéagbo, in: African Arts Vol. 48 No. 2 
(2015), S. 40–51.
(Hg. mit Sarah Maupeu und Stefanie Stallschus) Im Maschenwerk der Kunst-
geschichte. Eine Revision von George Kublers »The Shape of Time«, Berlin 
2014.
(Hg. mit Anna Pawlak) Ästhetik der Gewalt – Gewalt der Ästhetik (Schriften der 
Guernica-Gesellschaft 19), Weimar 2013.
Die Mobilisierung der Dinge. Ortsspezifik und Kulturtransfer in den Installationen 
von Georges Adéagbo, Bielefeld 2012.
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Drehscheibe Dresden.
Lokale und globale Austauschbeziehungen und 
Wechselwirkungen zwischen internationaler Moderne 
und regionaler Kunstszene
Leitung: Susanne König, Leipzig/Potsdam / Gilbert Lupfer, Dresden /  
Frank Zöllner, Leipzig
Sektionsvorträge
Donnerstag, 9. März 2017, 9.00–15.45 Uhr, Chemie, HS 1
9.00–9.30 Uhr
Einführung durch die Sektionsleitung
9.30–10.00 Uhr
Birgit Dalbajewa, Dresden
Dresden als Schauplatz konstruktiv-abstrakter Tendenzen in den 
1920er Jahren. Eine Fallstudie zur Rezeptionsgeschichte der Wer-
ke von Mondrian, Lissitzky, Kandinsky, Klee und Moholy-Nagy in 
Deutschland
10.00–10.15 Uhr
Diskussion
10.15–10.45 Uhr
Birgit Schwarz, Wien
DADA in Dresden
10.45–11.00 Uhr
Diskussion
11.00–11.45 Uhr
Pause
11.45–12.15 Uhr
Klara Němečková, Dresden
Knotenpunkt »Deutsche Werkstätten« – Transregionale Verortung 
einer Dresdner Vision
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12.15–12.30 Uhr
Diskussion
12.30–14.00 Uhr
Pause
14.00–14.30 Uhr
Annegret Karge, Dresden
»Ein für das kulturelle Klima der DDR beispielhafter öffentlicher 
Disput« – Genese und Resonanz des 1968 erschienenen »Dresdner 
Bilderbuchs« von Ernst Hassebrauk und Fritz Löffler
14.30–14.45 Uhr
Diskussion
14.45–15.15 Uhr
Antje Kramer-Mallordy, Rennes
Kunstkritiker aller Länder, vereinigt Euch? Die 26. Generalver-
sammlung der AICA 1974 in Dresden als Schauplatz internationaler 
Kunst- und Kulturpolitik
15.15–15.45 Uhr
Diskussion
Inhalt der Sektion
In dieser Sektion sollen Austauschbeziehungen und Wechselwirkungen 
auf den Gebieten der Kunstproduktion, -distribution und -rezeption am 
Beispiel der Stadt Dresden, Gastgeberin des Kunsthistorikertages 2017, 
untersucht und der Topos einer vermeintlich nur lokal wirksamen Kunst 
befragt werden. Dresden als Stadt des Barock und des 19. Jahrhun-
derts ist weitgehend bekannt, weswegen diese Sektion sich auf das 20. 
Jahrhundert konzentriert. Vorurteile wie provinzielle Kunst und regionale 
Abgeschlossenheit haften an diesem Ort, obwohl er mit Projekten wie 
der Gartenstadt Hellerau, den Deutschen Werkstätten und dem Deut-
schen Werkbund, durch die Arbeiten der Künstlergruppe »Brücke« so-
wie die Internationale Kunstausstellung Dresden (1926) wegweisend für 
die Avantgarden in Kunst und Architektur der ersten Jahrzehnte des 20. 
Jahrhunderts war. Zu fragen wäre hier genauso nach den überregiona-
len bzw. internationalen Verbindungen und Einflüssen wie nach lokalen 
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Vernetzungen.
Das Verdikt des Provinziellen trifft die Zeit zwischen 1945 und 1990 
noch deutlich mehr. Hier könnten Studien zu Auslandsaufenthalten von 
Künstlern und Künstlerreisen sowie internationalen Ausstellungen die 
überregionale oder gar internationale Vernetzung der Dresdener »DDR-
Kunst« untersuchen. In diesem Zusammenhang sind auch Forschungen 
zur Migration sowie die Auswirkungen der Überführung von Kunstwerken 
nach oder aus Dresden von Interesse. Es ist einerseits zu fragen, welche 
Auswirkungen die Übersiedlung bedeutender Protagonisten in die BRD 
hatte – und welche Wirkung die in Dresden verbliebenen Künstler ent-
falten konnten. Andererseits ist von Interesse, inwieweit durch die Neu-
inszenierung derselben emigrierten Künstleravantgarden in den Jahren 
nach 1990 eine Modernität in Dresden implementiert wurde, die heute 
Teil des kulturellen Selbstverständnisses der Stadt ist.
Susanne König, Leipzig/Potsdam / Gilbert Lupfer, Dresden / Frank Zöll-
ner, Leipzig
Kurzbiografie Susanne König
1994–2001 Studium der Kunstgeschichte und Philosophie in Stuttgart
2001–2003 Diplomaufbaustudiengang Kultur- und Medienmanagement in 
Berlin
2006–2011 Lehrveranstaltungen an der UdK Berlin, an der Universität 
Hamburg und an der Hochschule für Künste Bremen
2009 Promotion an der Universität Hamburg (»Das ›Musée d’Art 
Moderne, Département des Aigles‹ von Marcel Broodthaers in 
seinem kulturellen, sozialen und politischen Kontext«)
2009–2011 Lehrkraft für besondere Aufgaben an der Universität Siegen
2011–2015 Lehrkraft für besondere Aufgaben an der Universität Pader-
born
2015 Jacqueline-Nonkels-Preis der König-Baudouin-Stiftung, Belgi-
en
2015–2016 wiss. Mitarbeiterin an der Universität Leipzig
seit 2016 Professorin an der Fachhochschule Potsdam
Forschungsschwerpunkte
Marcel Broodthaers; Kunst und Design; deutsche Kunst nach 1945; zeitgenössi-
sche Kunst; Museumsgeschichte und Ausstellungspraxis.
Publikationsauswahl
Der Entwurf als Objekt, in: Thomas H. Schmitz et al. (Hgg.): Manifestationen im 
Entwurf. Design – Architektur – Ingenieurwesen, Bielefeld 2016, S. 141–162. 
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Global Transfer. William Morris’ Muster im Kontext von Jeremy Dellers English 
Magic auf der Biennale von Venedig 2013, in: Tietenberg, Annette (Hg.): Mus-
ter im Transfer. Ein Modell transkultureller Verflechtung? Wien/Köln/Weimar 
2015, S. 197–215.
Design als Störfaktor, in: Pöpper, Thomas (Hg.): Dinge im Kontext. Artefakt, 
Handhabung und Handlungsästhetik zwischen Mittelalter und Gegenwart, 
Berlin/Boston 2015, S. 118–129.
Soziales Design am Beispiel der Arts-and-Crafts-Bewegung. Eine Analyse im 
Spannungsfeld zwischen Produzent und Konsument, in: Social Design: Ge-
schichte, Praxis, Perspektiven. Tagung der Gesellschaft für Designgeschichte 
und des Museums für Kunst und Gewerbe, Hamburg 2014 [goo.gl/xgPaOa]. 
Marcel Broodthaers. Das Musée d’Art Moderne, Département des Aigles, Berlin 
2012.
Kurzbiografie Gilbert Lupfer
1982–1990 Studium der Kunstgeschichte, Geschichte und Empirischen 
Kulturwissenschaft in Tübingen und Berlin
1993–2002 wiss. Assistent am Institut für Kunst- und Musikwissenschaft 
der TU Dresden 
1995 Promotion an der Universität Tübingen (»Architektur der 50er 
Jahre in Stuttgart«)
2002 Habilitation an der TU Dresden (»Die Geschichte im Bild. Fi-
gurative Malerei in der Bundesrepublik 1961–89«)
2002–2008 wiss. Mitarbeiter bei den Staatlichen Kunstsammlungen Dres-
den
seit 2007 apl. Professor für Kunstgeschichte an der TU Dresden
seit 2008 Leiter der Provenienzforschung (Daphne-Projekt) bei den 
Staatlichen Kunstsammlungen Dresden
zugl. Dozent im Studiengang Kultur & Management an der Dresden 
International University
seit 2013 Leiter der Abteilung Forschung und wissenschaftliche Koope-
ration bei den Staatlichen Kunstsammlungen Dresden
seit 2015 stv. Vorsitzender des Beirats der Stiftung Deutsches Zentrum 
Kulturgutverluste
Forschungsschwerpunkte
Provenienzforschung; Geschichte der Staatlichen Kunstsammlungen Dresden 
und allgemeine Museumsgeschichte; Malerei des 20./21. Jh.s; Architektur und 
Architekturtheorie seit dem 19. Jh.; Architektur und Städtebau in Stuttgart und 
Dresden.
Publikationsauswahl
(Hg. mit Thomas Rudert für die Staatlichen Kunstsammlungen Dresden) Ken-
nerschaft zwischen Macht und Moral. Annäherungen an Hans Posse, Köln/
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Weimar 2015. 
(Hg. mit Karin Kolb und Martin Roth) Zukunft seit 1560. Von der Kunstkammer 
zu den Staatlichen Kunstsammlungen Dresden, 3 Bd.e, Berlin/München 2010.
(mit Paul Sigel) Walter Gropius 1883–1969: Propagandist der neuen Form, Köln 
2004.
Architektur der fünfziger Jahre in Stuttgart, Tübingen/Stuttgart 1997. 
(mit Martin Wörner) Stuttgart: Ein Architekturführer, Berlin 1991 (2. Aufl. 1997, 3. 
Aufl. 2006).
Kurzbiografie Frank Zöllner
 Studium der Kunstgeschichte und Germanistik in Marburg und 
Hamburg
1987 Promotion an der Universität Hamburg (»Vitruvs Proportionsfi-
gur«)
1983–1986 Fellow am Warburg Institute, London
1988–1992 Assistent an der Bibliotheca Hertziana, Rom
1995 Habilitation an der Universität Marburg (»Bewegung und Ausd-
cruck bei Leonardo da Vinci«)
seit 1996 Professor für Kunstgeschichte an der Universität Leipzig
2009 »Leipziger Wissenschaftspreis« der Sächsischen Akademie 
der Wissenschaften, der Universität Leipzig und der Stadt 
Leipzig
Forschungsschwerpunkte
Kunst, Architekturtheorie und Kunstheorie der italienischen Renaisance; Ge-
schichte der Kunstgeschichte (Aby Warburg); Kunstgeschichte des 20./21. Jh.s 
(Paul Klee, DDR-Kunst).
Publikationsauswahl
Anthropomorphism: From Vitruvius to Neufert, from Human Measurement to the 
Module of Fascism, in: Kirsten Wagner und Jasper Cepl (Hgg.): Images of the 
Body in Architecture: Anthropology and Built Space, Tübingen/Berlin 2014, S. 
47–75. 
Apokalypse und Erlösung. Zum Geschichtsbild im Werk Werner Tübkes, in: 
Karl-Siegbert Rehberg, Wolfgang Holler und Paul Kaiser (Hgg.): Abschied von 
Ikarus. Bilderwelten in der DDR – neu gesehen, Köln 2012, S. 272–283.
Bewegung und Ausdruck bei Leonardo da Vinci, Leipzig 2010.
»›Eilig Reisende‹ im Gebiete der Bildvergleichung«. Aby Warburgs Bilderatlas 
»Mnemosyne« und die Tradition der Atlanten, in: Marburger Jahrbuch für 
Kunstgeschichte 37 (2010), S. 279–304.
Paul Klee. Hauptweg und Nebenwege, 1929, in: Wallraf-Richartz-Jahrbuch 61 
(2000), S. 263–289.
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Vorträge
9.30–10.00 Uhr
Birgit Dalbajewa, Dresden
Dresden als Schauplatz konstruktiv-abstrakter Tendenzen in den 
1920er Jahren. Eine Fallstudie zur Rezeptionsgeschichte der Wer-
ke von Mondrian, Lissitzky, Kandinsky, Klee und Moholy-Nagy in 
Deutschland
Eine Untersuchung des Ausstellungsbetriebs und zeitgenössischer Kri-
tiken der 1920er Jahre in Dresden zeigt, dass die eher als konservativ 
bekannte Kunststadt vor 1933 für kurze Zeit auch ein Forum für jüngste, 
noch stark umstrittene abstrakt-konstruktive Tendenzen bot. Von 1923 
bis 1931 fanden in privaten Kunsthandlungen u. a. die erste Personal-
ausstellung der Werke Piet Mondrians in Deutschland 1925, die Einzel-
ausstellung »Absolute Malerei« von László Moholy-Nagy 1926, Werk-
präsentationen von El Lissitzky, Man Ray und Oskar Schlemmer sowie 
Jubiläumsausstellungen von Paul Klee, Lyonel Feininger und Wassily 
Kandinsky statt. Abstrakte Positionen waren präsent in der von Alois 
Schardt 1924 in Hellerau eingerichteten »Modernen Galerie«, auf der 
Internationalen Kunstausstellung Dresden 1926 und danach mit ersten 
Werken sogar in der traditionsreichen Dresdner Gemäldegalerie. Der 
Ankauf ganzer Werkgruppen von Künstlern des Bauhauses und der De- 
Stijl-Bewegung durch die Sammlerin Ida Bienert förderte die Künstler 
nachhaltig. 
Seine Höhepunkte fand das Interesse an Neuem und Zukunftsorien-
tiertem in der Beauftragung von drei verschiedenartigen Raumentwür-
fen, die auf die raumbezogene konstruktivistische Kunst in Deutschland 
anregend wirkten. Piet Mondrian entwarf ein Damenzimmer für Ida Bie-
nert, El Lissitzky den Raum für konstruktive Kunst für die Internationale 
Kunstausstellung Dresden 1926 und – bislang im Dresden-Kontext nicht 
beachtet – der am Bauhaus wirkende Hinnerk Scheper eine Farb- und 
Wandgestaltung für die Galerie Neue Kunst Fides. 
Der Vortrag umreißt das Netzwerk der auch international agierenden 
Protagonisten einer kleinen, agilen Szene, die die Neuerungen begeistert 
begrüßte. Gefragt wird nach kulturpolitischen Handlungsoptionen und 
Stimmungslagen im Umfeld von Unverständnis und einer breiten Ableh-
nung sowie nach Argumentationsmustern, denen Apologie und Diffamie-
rung zugrunde lagen.
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Kurzbiografie Birgit Dalbajewa
 Studium der Theorie und Geschichte der Bildenden Künste in 
St. Petersburg (Diplomarbeit: »Grundlegende Tendenzen im 
Werk von A. S. Golubkina in den 1890er bis 1910er Jahren«)
1997–1999 wiss. Mitarbeiterin an der HU Berlin
1999 Promotion an der HU Berlin (»Oskar Kokoschka in der zeitge-
nössischen Rezeption von 1916 bis 1923«)
seit 2012 Oberkonservatorin in der Galerie Neue Meister / Albertinum 
der Staatlichen Kunstsammlungen Dresden
Forschungsschwerpunkte
Deutsche Malerei, Grafik und Plastik des 20. Jh.s; Rezeptions- und Institutions-
geschichte; Gegenwartskunst.
Publikationsauswahl
»…selbst auf die Gefahr einzelner Irrtümer hin… «. Die »Sammlung modernster 
Malerei« in der Gemäldegalerie Dresden unter Hans Posse 1918 bis 1933, in: 
Gilbert Lupfer und Thomas Rudert (Hgg.): Kennerschaft zwischen Macht und 
Moral. Annäherungen an Hans Posse (1879–1942), Köln/Weimar/Berlin 2015, 
S.239–270. 
(Hg. mit Simone Fleischer und Olaf Peters) Otto Dix. Der Krieg – Das Dresdner 
Triptychon, Ausst.-Kat. Staatliche Kunstsammlungen Dresden, Galerie Neue 
Meister, Dresden 2014.
(Hg. mit Peter Hahn und Agnes Matthias) Kokoschka als Zeichner – Die Samm-
lung Willy Hahn, Ausst.-Kat. Staatliche Kunstsammlungen Dresden, Kupfer-
stich-Kabinett, Ostfildern 2011.
(Hg.) Neue Sachlichkeit in Dresden, Ausst.-Kat. Staatliche Kunstsammlungen 
Dresden, Galerie Neue Meister, Dresden 2011.
(Hg. mit Ulrich Bischoff) Die »Brücke« in Dresden 1905–1911, Ausst.-Kat. Gale-
rie Neue Meister, Staatliche Kunstsammlungen Dresden, Köln 2001.
10.15–10.45 Uhr
Birgit Schwarz, Wien
DADA in Dresden
Nachdem sich der Expressionismus während des Ersten Weltkrieges 
in Deutschland durchgesetzt hatte, wurde in Dresden der Wegzug der 
Künstlergruppe »Brücke«, ihr Verlust an Berlin zum kunstpolitischen 
Trauma der Stadt. Als Anfang 1919 die Dresdner Sezession »Gruppe 
1919« gegründet wurde, feierten Publikum und Kritik sie als »Brücke«-
Nachfolgerin. Doch schon im Juli 1919 setzte sich die »Gruppe 1919« in 
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ihrer zweiten Ausstellung vom Expressionismus ab und öffnete sich dem 
Dadaismus. Das lokale Feuilleton ging geschlossen in Abwehrstellung 
über. Dada als dezidiert anti-expressionistische Bewegung konnte sich 
im auf Expressionismus fixierten kulturellen Selbstverständnis Dresdens 
nie etablieren.
Davon in besonderem Maße betroffen war und ist der wichtigste Dresd-
ner Dadaist Otto Dix, der als Dada-Monteur 1919 nach eigenem Bekennt-
nis »Bilder aus Stoff, Blech, Holz, bewegliche aufklappbare verschieb-
bare« schuf, 1920 aber zum Gemälde zurückkehrte, was bis heute als 
Abkehr vom Dadaismus gedeutet wird. Dix indes folgte dem dadaistischen 
Programm der Rückkehr zur Realität, nannte sich nun »Maldadadix« und 
die von ihm begründete Kunstrichtung »Illuminismus«. Als Dadaist ge-
lang ihm die Rehabilitierung des von der Avantgarde als »Salonbild« dif-
famierten Staffelei-Gemäldes durch einen radikalen Realismus, der bald 
darauf von Kunsthistorikern als »Neue Sachlichkeit« bezeichnet und da-
mit für ein bürgerliches Publikum hoffähig gemacht wurde. Vor diesem 
Hintergrund läßt sich Dixens Selbstaussage »Die Neue Sachlichkeit – 
das habe ich erfunden« zu der These erweitern: Die »Neue Sachlichkeit« 
wurde von Dada-Dix in Dresden erfunden.
Kurzbiografie Birgit Schwarz
 Studium der Kunstgeschichte, Klassischen Archäologie und 
Kirchengeschichte in Mainz
1984 Promotion an der Universität Mainz (»Johannes Schreiter. Das 
glasbildnerische Werk von 1959 bis 1980«)
1985–1986 Volontärin an der Staatlichen Kunsthalle Karlsruhe
1987–1988 Studienaufenthalt in Rom
seit 1989 freie Autorin, Kuratorin, Lehrbeauftragte und Provenienzfor-
scherin
Forschungsschwerpunkte
Otto Dix; Hans Posse, Direktor der Dresdner Gemäldegalerie 1910–1942 und 
Sonderbeauftragter Hitlers 1939–1942; Kunstpolitik und Kunstsammlungen 
Adolf Hitlers; Dresdner Sezession »Gruppe 1919«.
Publikationsauswahl
Auf Befehl des Führers. Hitler und der NS-Kunstraub, Darmstadt 2014. 
Geniewahn. Hitler und die Kunst, Wien/Köln/Weimar 2009 (2. Aufl. 2011). 
Hitlers Museum. Die Fotoalben Gemäldegalerie Linz. Dokumente zum »Führer-
museum«, Wien/Köln/Weimar 2004.
(mit Michael Viktor Schwarz) Dix und Beckmann. Stil als Option und Schicksal, 
Mainz 1996.
Otto Dix. Großstadt, Frankfurt a. M. 1992.
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11.45–12.15 Uhr
Klara Němečková, Dresden
Knotenpunkt »Deutsche Werkstätten« – Transregionale Verortung 
einer Dresdner Vision
Als ein Impulsgeber und Motor der Dresdner Kunstgewerbebewegung 
sind die »Deutschen Werkstätten« vor allem seit der umfassenden Publi-
kation von Klaus-Peter Arnold »Vom Sofakissen zum Städtebau« (1993) 
bekannt. In einem Zeitraum von rund 30 Jahren waren zwischen 1898 
und 1930 über 130 Künstler für das Unternehmen tätig und bildeten ein 
komplexes, fluktuierendes Netzwerk von Akteuren. Während die ersten 
künstlerischen Mitarbeiter überwiegend dem lokalen Kontext entstamm-
ten, erweiterte der Unternehmensgründer Karl Schmidt den Radius sehr 
schnell auf Künstler von transregionaler Bedeutung. Man trat somit in den 
Diskurs der internationalen Reformtheorien und verlieh ihnen materielle 
Manifestation. 
Neben Verbindungen zu den deutschen Zentren der Kunstgewerbe-
bewegung wie München, Darmstadt oder Stuttgart war Schmidt gerade 
in den Anfangsjahren des Dresdner Unternehmens um internationale 
Präsenz bemüht. Strategisch zog er die einflussreichsten Vertreter der 
neuen Bewegung außerhalb Deutschlands zur Mitarbeit heran. Bislang 
wenig bekannt ist die Entwurfstätigkeit der englischen Gestalter Mackay 
Hughes Baillie Scott und John P. White oder des Schotten Charles Ren-
nie Mackintosh für die »Deutschen Werkstätten«. Auch Künstler aus dem 
Umkreis der Wiener Werkstätte wie Koloman Moser, Josef Hoffmann, 
Otto Prutscher oder Victor Lurje verliehen dem Sortiment eine internati-
onale Dimension.
Schmidt agierte bewusst grenzübergreifend, bereicherte somit die 
Produktpalette der »Deutschen Werkstätten« und machte Dresden zum 
Knotenpunkt der Kunstgewerbebewegung. Weder den Absatz noch die 
Gestaltung wollte er auf den regionalen bzw. deutschen Markt beschrän-
ken – das Dresdner Unternehmen sollte zum internationalen Akteur wer-
den. Der geplante Vortrag geht Schmidts Bemühungen um internationale 
Vernetzung nach und erörtert den Beitrag der einzelnen Künstler.
Kurzbiografie Klara Němečková
2000–2007 Studium der Kunstgeschichte und der Neueren Deutschen 
Literatur in Berlin (Magisterarbeit: »Die Entfaltung der Vielfalt 
am Bau. Die Kathedrale S. Maria Assunta in Troia in der Zeit 
der normannischen Herrschaft«)
2008–2011 wiss. Mitarbeiterin und Kuratorin an der Königlichen Porzellan-
Manufaktur Berlin
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seit 2011 Promotionsstudium an der Universität Bern (Thema: »Trude 
Petri – Faszination Form«)
2011–2014 Promotionsstipendiatin des DFG-Graduiertenkollegs »Kunst 
und Technik«, TU Hamburg-Harburg
seit 2015 wiss. Mitarbeiterin am Kunstgewerbemusem der Staatlichen 
Kunstsammlungen Dresden
Forschungsschwerpunkte
Kunsthandwerk und Design des 19. und 20. Jh.s; Geschichte des europäischen 
Porzellans; Sammlungsgeschichte und Präsentationsformen des Kunstgewer-
bes. 
Publikationsauswahl
Die »ungezwungene« Moderne. Die Entwürfe Trude Petris nach 1949, in: KE-
RAMOS 222 (2013), S. 83–90. 
»Porzellan für die neue Wohnung«. Marguerite Friedlaender und Trude Petri – 
Eine Gegenüberstellung, in: Wilhelm Siemen (Hg.): Königstraum und Massen-
ware. 300 Jahre europäisches Porzellan. Das Symposium, Hohenberg an der 
Eger 2010.
(Hg. mit Franca Diez und Hartmut Krohm) Die Faszination erlesener Dekore 
– Die KPM im Übergang vom Historismus zum Jugendstil, München 2009, 
darin: Farbige Texturen und kostbare Reliefs – Wechselwirkungen zwischen 
Kunst und Naturwissenschaft, S. 14–19.
(Hg. mit Franca Diez und Hartmut Krohm) Einfachheit im Vielfachen – Berliner 
Porzellan unter Einfluss Bauhaus und Burg Giebichenstein, München 2009, 
darin: Faszination der technischen Formen – Gerhard Marcks und seine Ent-
würfe für die seriellen Produktion, S. 20–25.
14.00–14.30 Uhr
Annegret Karge, Dresden
»Ein für das kulturelle Klima der DDR beispielhafter öffentlicher 
Disput« – Genese und Resonanz des 1968 erschienenen »Dresdner 
Bilderbuchs« von Ernst Hassebrauk und Fritz Löffler
Zwischen dem »Mythos Dresden« und den vitalisierenden Impulsen inno-
vativer und experimenteller Ereignisse und Errungenschaften oszillierend, 
scheint sich die Stadt Dresden stets aufs Neue zu definieren, erfinden und 
behaupten müssen. Dies gilt in besonderem Maße für die Zeit des Wieder-
aufbaus nach der Zerstörung der Stadt zu Ende des Zweiten Weltkriegs 
im Februar 1945, als das Erscheinungsbild und die Historie Dresdens zum 
kulturpolitischen Leitthema avancierten.
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Vor diesem Hintergrund erscheint es besonders lohnenswert, sich die Ent-
stehungsgeschichte und Resonanz einer der bis heute bekanntesten Pub-
likationen des ehemals in Dresden ansässigen Verlags der Kunst im Sinne 
einer Fallstudie näher zu betrachten: 1968 erschien nach fast zehnjähriger 
Planungsphase das »Dresdner Bilderbuch« – eine großformatige Antholo-
gie von einhundert Handzeichnungen des Künstlers Ernst Hassebrauk zu 
historischen Bauten und Kunstschätzen der Stadt Dresden, begleitet und 
kommentiert durch Texte des Kunsthistorikers und Denkmalpflegers Fritz 
Löffler. Dieser war bereits mit seinem 1955 erschienenen Werk »Das alte 
Dresden« in die Kritik der Parteiorgane und in offenen Konflikt mit dem 
Oberbürgermeister Weidauer geraten. Auch das »Dresdner Bilderbuch«, 
eine aus heutiger Sicht unpolitisch erscheinende Publikation, erregte das 
Missfallen der SED in besonderem Maße, wie sich in einem öffentlichen 
Disput in den Printmedien ablesen lässt. Dem Verlag, dem Künstler und 
vor allem dem Autor wurden anachronistisches Denken und Verherrlichung 
des »augusteischen Dresden« ebenso zum Vorwurf gemacht wie die nicht 
hinreichend positive Darstellung der Errungenschaften des sozialistischen 
Wiederaufbaus. Die sich hieraus entwickelnde Kontroverse zeigt in ihren 
vorzustellenden Beiträgen und bislang unveröffentlichtem Aktenmaterial 
sehr anschaulich die Janusköpfigkeit des in das Kunst- und Verlagswesen 
eingreifenden parteiorientierten Staatssystems der DDR: Das »Dresdner 
Bilderbuch« wurde vom Ministerium für Kultur der DDR zum »Schönsten 
Buch des Jahres 1968« gekürt – gleichzeitig jedoch wurde dem (volkseige-
nen!) Verlag der Kunst eine zusätzliche Zensur auferlegt.
Kurzbiografie Annegret Karge
1998–2009 Studium der Kunstgeschichte und Romanistik in Dresden 
(Magisterarbeit: »Die Internationale Kunstausstellung Dresden 
1926, unter besonderer Berücksichtigung der Besprechungen 
von Nikolaus Pevsner und Will Grohmann«)
2000–2002 Projektassistin am KunstHaus Dresden, Städtische Galerie für 
Gegenwartskunst
2000–2006 Mitarbeiterin in der Abteilung PR / Kommunikation / Dokumen-
tation / Veranstaltungsmanagement der Gesellschaft zur För-
derung des Wiederaufbaus der Frauenkirche Dresden e.V.
2001 Kuratorin der Ausstellung »Arnold Schönberg – Das bildneri-
sche Werk« im Kunst Haus Dresden, Städtische Galerie für 
Gegenwartskunst (mit dem Arnold Schönberg Center, Wien)
2010–2014 freie Mitarbeiterin im Dresdner Kunsthandel als Expertin für 
Dresdner Kunst ab 1900
seit 2015 Promotionsstudium an der Universität Halle-Wittenberg (The-
ma: »Ernst Hassebrauk (1905–1974) und die visuelle Identität 
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Dresdens nach 1945«) 
zugl. freiberuflich tätig für den Kunsthandel und Privatsammlungen
Forschungsschwerpunkte
Dresdner Kunst des 20. Jh.s; Ernst Hassebrauks (1905–1974) künstlerisches 
Werk; die Internationale Kunstausstellung Dresden 1926 und die Dresdner Aus-
stellungslandschaft in den 1920er Jahren. 
Publikationsauswahl
Mitstreiter oder Mitarbeiter? – Will Grohmann und die Internationale Kunstaus-
stellung Dresden 1926, in: Konstanze Rudert (Hg.): Will Grohmann und die 
Rezeption der Moderne in Deutschland und Europa 1918–1968, Dresden 
2013, S. 94–100. 
Die »ideale Vergegenwärtigung« der Vergangenheit – Die Wandgemälde der Al-
brechtsburg im Vergleich mit den Nibelungenfresken der Münchner Residenz, 
in: Jahrbuch Staatliche Schlösser, Burgen und Gärten Sachsen 16 (2009), S. 
88–96.
Impressionen einer Stadt – Gotthardt Kuehl und Dresden, in: Gilbert Lupfer und 
Peter Plaßmeyer (Hgg.): Der Blick auf Dresden. Die Frauenkirche und das 
Werden der Dresdner Stadtsilhouette, Ausst.-Kat. Staatliche Kunstsamm-
lungen Dresden / Stiftung Frauenkirche Dresden, München/Berlin 2005, S. 
110–117. 
Gedanken zum zeichnerischen Werk Friedrich Ahlers-Hestermanns, in: Ina 
Ewers-Schultz (Hg.): Friedrich Ahlers-Hestermann (1883–1973). Maler, 
Lehrer, Schriftsteller, Ausst.-Kat. Hamburger Sparkasse, Hamburg 2003, S. 
78–88. 
Offen für die Moderne? Galerien in Dresden zur Zeit der Künstlergruppe Brücke, 
in: Dresdener Kunstblätter. Zweimonatszeitschrift der Staatlichen Kunstsamm-
lungen Dresden Jg. 45 Nr. 5 (2001), S. 163–166. 
14.45–15.15 Uhr
Antje Kramer-Mallordy, Rennes
Kunstkritiker aller Länder, vereinigt Euch? Die 26. Generalver-
sammlung der AICA 1974 in Dresden als Schauplatz internationaler 
Kunst- und Kulturpolitik
In seiner Rolle als Vorsitzender der DDR-Sektion des Internationalen 
Kunstkritikerverbandes (AICA) lud Ullrich Kuhirt 1974, ein Jahr nach der 
letzten Tagung in Kinshasa, seine Kollegen aus mehr als dreißig Ländern 
ein, um an der 26. Generalversammlung der AICA in Dresden und Ost-
berlin teilzunehmen. In ihrer Funktion als von der UNESCO anerkannte 
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Nichtregierungsorganisation (NRO) bildet die AICA eine internationale 
Interessengemeinschaft, die von Anfang an für die Unabhängigkeit und 
Anerkennung der Kunstkritik als regulierende Kraft in der Gesellschaft 
eintritt und dabei ihre Intentionen weit über den kunstästhetischen Dis-
kurs hinaus ausdehnt. Jenseits der oftmals als homogen dargestellten 
ideologischen Grenzen des Kalten Krieges verweisen ihre jährlichen 
Kongresse und Versammlungen auf die zum Teil höchst diplomatischen 
Bemühungen der Kunstkritiker, ein globales Netzwerk zu spannen, das 
die gesamte Bandbreite der ideologischen und geopolitischen Lager be-
inhaltete. 
Anhand von hauptsächlich unveröffentlichtem Archivmaterial aus dem 
AICA-Bestand der Archives de la critique d’art in Rennes soll dieser Vor-
trag die Möglichkeit geben, die Dresdner Debatten der Kunstkritiker im 
Spannungsfeld internationaler und transnationaler Kulturbeziehungen zu 
lesen. Dabei bleibt vor allem zu fragen, inwiefern die stark kontrollierte 
kulturelle Selbstdarstellung der DDR auf die Zustimmung bei Kritikern 
westlicher Länder traf.
Dieser Vortrag ist Teil des pluridisziplinären Forschungsprogramms 
»PRISME: Art Criticism as Prism of the Issues of Contemporary Soci-
ety (1948–2003)« (Archives de la critique d’art / Université Rennes 2). 
Ausgehend von der digitalisierten Aufarbeitung des umfassenden AICA-
Bestands verfolgt das Programm das Ziel, eine horizontale Geschichte 
der internationalen Kunstkritik nach 1945 im Hinblick auf die zeitgenössi-
schen gesellschaftlichen Themen und Umbrüche zwischen Kaltem Krieg 
und Postkolonialismus zu entwickeln. 
Kurzbiografie Antje Kramer-Mallordy
 Studium der Kunstgeschichte und Romanistik in Berlin und 
Aix-en-Provence
2005–2009 wiss. Mitarbeiterin am Institut national d’histoire de l’art Paris
2006–2009 Lehraufträge an der Université Aix-Marseille und der École du 
Louvre
2009 Promotion an der Université Aix-Marseille (»Les Nouveaux 
Réalistes en Allemagne – réalités et fantasmes d’une néo-
avant-garde européenne. 1957–1963«)
zugl. Stipendiatin am Deutschen Forum für Kunstgeschichte, Paris
2010–2011 Chargée de mission scientifique an der Agence Nationale de 
Recherche
seit 2011 Maître de conférences an der Université Rennes 2 
 wiss. Leitung des Forschungsprogramms »PRISME: Contem-
porary Society through the prism of Art Criticism (1948–2003)«
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Forschungsschwerpunkte
Transnationale, insbes. deutsch-französische Perspektiven der Kunst und 
Kunstkritik nach 1945; Beziehungen zwischen Avantgarde und Neo-Avantgarde; 
Kunstdiskurs und Künstlerschriften seit dem 19. Jh.
Publikationsauswahl
Zwischen Revolution und Prophezeiung: Künstlermanifeste, in: Heiko Hausen-
dorf und Marcus Müller (Hgg.): Handbuch Sprache in der Kunstkommunikati-
on, Berlin/Boston 2016, S. 110–131. 
Les archives de l’Association Internationale des Critiques d’Art, une histoire 
prospective de la mondialisation? / The Archives of the International Asso-
ciation of Art Critics, a forward-looking history of globalization?, in: Critique 
d’art. Actualité internationale de la littérature critique sur l’art contemporain 45 
(2015), S. 138–155.
Derrière les façades du »socialisme réellement existant«: du réalisme magique 
de l’École de Leipzig, in: Valérie Dupont (Hg.): Art et désenchantement (XIXe–
XXIe siècle). Le cafard après la fête, actes issues de trois journées d’études 
organisées par le Centre Georges Chevrier de l’Université de Bourgogne, 
Dijon 2015, S. 123–133.
L’Aventure allemande du Nouveau Réalisme – Réalités et fantasmes d’une néo-
avant-garde européenne (1957–1963), Dijon 2012.
Les Grands Manifestes de l’art des XIXe et XXe siècles, Paris 2011. 
75
Architektur im Wandel.
Interaktion und Infrastruktur der Stilentwicklungen  
im 15. und 16. Jahrhundert
Leitung: Stefan Bürger, Würzburg / Ludwig Kallweit, Dresden /  
Bruno Klein, Dresden
Sektionsvorträge
Donnerstag, 9. März 2017, 9.00–15.45 Uhr, Chemie, HS 2
9.00–9.30 Uhr
Einführung durch die Sektionsleitung 
9.30–10.00 Uhr
Berthold Hub, Florenz
Filarete: Ein Florentiner »Architekt« unter Mailänder Baumeistern, 
»modo antico« versus »modo moderno« 
10.00–10.15 Uhr
Diskussion
10.15–10.45 Uhr
Markus T. Huber, München
Der Regensburger Dombaumeister Matthäus Roriczer – ein Berufs-
leben zwischen Steinmetzhütte und Studierstube
10.45–11.00 Uhr
Diskussion
11.00–11.45 Uhr
Pause
11.45–12.15 Uhr
Alexander Kobe, Dresden
Straßburg – Erfurt – Meißen. Überlegungen zur Bedeutung der  
Mikroarchitektur für das Werk Arnolds von Westfalen auf der  
Albrechtsburg
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12.15–12.30 Uhr
Diskussion
12.30–14.00 Uhr
Pause
14.00–14.30 Uhr
Tobias Thornstedt, München
Neapel in der zweiten Hälfte des Quattrocento – ein Versuchsraum 
der Renaissance
14.30–14.45 Uhr
Diskussion
14.45–15.15 Uhr
David Wendland, Dresden / María Aranda Alonso, Dresden / Christian 
Mai, Dresden / María José Ventas Sierra, Dresden 
Das Gewölbe im Wappensaal der Albrechtsburg Meißen (1521): 
Einblicke in eine wunderbare Maschine
15.15–15.45 Uhr
Diskussion
Inhalt der Sektion
Im späten Mittelalter begann europaweit in der Kunst ein markanter Stil-
wandel, der wahrscheinlich der erste war, der überhaupt als ein solcher 
wahrgenommen wurde. Eine im Laufe von Jahrhunderten entwickelte 
und in der Praxis extrem verfeinerte Kunstproduktion – heute Spätgotik 
genannt – wurde mit einem neuen, philologisch geprägten Kunstdiskurs 
konfrontiert, dann zusehends von diesem begleitet, überlagert und am 
Ende abgelöst.
Die zu beobachtenden Übergangsphänomene sind äußerst komplex, 
so dass deren Untersuchung in dieser Sektion auf ein einzelnes Feld, 
nämlich dasjenige der Architektur, beschränkt werden soll. Doch ist ge-
rade dieses Feld eines, in dem nicht bloß wegen des finanziellen Auf-
wands und der öffentlichen Wirksamkeit sehr unterschiedliche Akteure 
und Aktanden aufeinandertrafen: International agierende Architekten 
und Architekturtheoretiker auf der einen Seite und lokal und regional 
vernetzte Künstler auf der anderen. Hofkünstlertum trat in Konkurrenz 
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zu Zünften. Dombauhütten, die nach eigenem Recht organisiert waren, 
erhielten durch die Werkstätten der Schlösser und die Landesbauäm-
ter nicht nur organisatorische, sondern auch intellektuelle Konkurrenz. 
Eine durch Praxis und Anschauung geprägte Vermittlungskultur traf auf 
eine schriftlich dominierte. Das Verhältnis zwischen Auftraggebern und 
Architekten – bis dahin Werkmeister –, zwischen Architekten und Hand-
werkern änderte sich fundamental. Und nicht selten wurden traditionelle 
Sehgewohnheiten in Frage gestellt. Innerhalb dieses Prozesses gab es 
Konfrontationen, fließende Übergänge, Kompromisse und wechselseiti-
ge Ergänzungen. Entsprechend vielfältig waren daher die Motivationen, 
die Baukunst für individuelle Zwecke zu instrumentalisieren, bei gleich-
zeitiger Voraussetzung, diese Ziele in einer kollektiven Zusammenarbeit 
um- bzw. durchsetzen zu müssen.
In der Sektion wird anhand signifikanter Fälle untersucht, wie sich die-
se Auseinandersetzungen an einzelnen Orten oder Baustellen vollzogen 
und welche Auswirkungen sie hatten. Dabei ist in besonderem Maße zu 
berücksichtigen, dass es lokal jeweils mentale, soziale und materielle 
Prägungen und auch Sehgewohnheiten gab, auf die es einzugehen galt. 
Dennoch sollten die Betrachtungen nicht isoliert bleiben, sondern sie sind 
am Ende in die europaweite »Infrastruktur des Stilwandels« einzufügen.
Stefan Bürger, Würzburg / Ludwig Kallweit, Dresden / Bruno Klein, 
Dresden
Kurzbiografie Stefan Bürger
1995–2001 Studium der Kunstgeschichte, Mittelalterlichen Geschichte und 
Evangelischen Theologie in Dresden (Magisterarbeit: »Die 
Pfarrkirche St. Peter und Paul in Görlitz«)
1995–2010 freiberuflicher Restaurator
2002–2004 Promotionsstipendiat Evangelisches Studienwerk Villigst e.V.
2004 Promotion an der TU Dresden (»Figurierte Gewölbe zwischen 
Saale und Neiße – Spätgotische Wölbkunst von 1400 bis 
1600«)
2004–2014 wiss. Mitarbeiter an der TU Dresden
2006–2011 Habilitation an der TU Dresden (»Architectura Militaris –  
Festungsbautraktate des 17. Jahrhunderts von Specklin bis 
Sturm«)
2009 Lehrpreis / Sonderpreis der Gesellschaft der Freunde und För-
derer der TU Dresden
2009–2013 wiss. Berater bei der Neueinwölbung der Dresdner Schlosska-
pelle (Sächsisches Immobilien- und Baumanagement)
2013 Vertretungsprofessor am Kunsthistorischen Institut der Univer-
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sität Bonn
seit 2014 Universitätsprofessor für Kunstgeschichte an der Universität 
Würzburg
Forschungsschwerpunkte
Geschichte der europäischen Kunst des Mittelalters; spätmittelalterliche Bau-
technik und Bauorganisation; Raumaneignung und Raumwahrnehmung; früh-
neuzeitliche Fortifikation; Architekturgeschichte.
Publikationsauswahl
Begehbares Bild oder handelndes Bauwerk? Zur Interpretation spätgotischer 
Raumkunst am Beispiel der Landauerkapelle in Nürnberg und des Landauer-
Altars von Albrecht Dürer, in: Verband österreichischer Kunsthistorikerinnen 
und Kunsthistoriker (Hg.): Räume der Kunstgeschichte. 17. Tagung des Ver-
bandes österreichischer Kunsthistorikerinnen und Kunsthistoriker, online publ. 
2015 [goo.gl/8FxlTc].
(Hg. mit Katja Schröck und Stefan Bürger): Kirche als Baustelle. Große Sakral-
bauten des Mittelalters, Köln/Weimar/Wien 2013.
MeisterWerk Albrechtsburg. Von fürstlichen Ideen, faszinierenden Formen und 
flinken Händen, hg. von den Staatlichen Schlössern, Burgen und Gärten 
Sachsen, Dresden 2012.
In welchem Stil können sie bauen? – Bauorganisatorische und methodische 
Überlegungen zur Baukunst des frühen 16. Jahrhunderts, in: Anke Neugebau-
er und Franz Jäger (Hgg.): Hallesche Beiträge zur Kunstgeschichte 10 (2010). 
Auff welsche Manier gebauet. Zur Architektur der mitteldeutschen Frührenais-
sance, S. 33–57.
(Hg. mit Bruno Klein und Katja Schröck): Werkmeister der Spätgotik, 2 Bd.e, 
Darmstadt 2009/2010.
Kurzbiografie Ludwig Kallweit
2007–2014 Studium der Kunstgeschichte und Geschichte in Dresden und 
Wien
2011–2013 Mitarbeiter im Teilprojekt »Die Kirche als Baustelle« des SFB 
804 »Transzendenz und Gemeinsinn« der TU Dresden
2012–2015  freier Mitarbeiter im Kunstgewerbemuseum Dresden, seit 
2014 auch in der Rüstkammer Dresden (beides Staatliche 
Kunstsammlungen Dresden)
seit 2014  wiss. Mitarbeiter am Institut für Kunst- und Musikwissenschaft 
der TU Dresden 
Forschungsschwerpunkte
Architektur des Spätmittelalters und der Renaissance; höfische Kunst / Kunst- 
und Wunderkammern des 16. und 17. Jh.s; Kunst als Handwerk.
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Kurzbiografie Bruno Klein
1975–1983 Studium der Kunstgeschichte, Geschichte und Publizistik in 
Berlin, Paris, Köln und Bonn (in Paris Maîtrise d’Art et Archéo-
logie: »Les escaliers de Germain Boffrand«)
1983 Promotion an der FU Berlin (»Saint-Yved de Braine und die 
Anfänge der hochgotischen Architektur«)
1983–1991 Hochschulassistent an der Universität Göttingen 
1991 Habilitation an der Universität Göttingen (»Die Kathedrale von 
Piacenza – Architektur und Skulptur der Romanik«)
1992–1998 Hochschuldozent an der Ruhr-Universität Bochum
1991–2007 Vertretungsprofessor und Gastdozent an den Universitäten 
in Halle, Fribourg, São Paulo, Bonn und Paris (Sorbonne und 
École pratique des hautes études)
seit 2000 Professor für Kunstgeschichte an der TU Dresden 
seit 2011 ordentliches Mitglied der Sächsischen Akademie der Wissen-
schaften zu Leipzig, Leiter der Kommission für die Kunstge-
schichte Mitteldeutschlands
seit 2012 gewähltes Mitglied des DFG-Fachkollegiums Kunstgeschichte, 
seit 2016 dessen Sprecher
2015–2016 Richard-Krautheimer-Gastprofessor an der Bibliotheca Hertzi-
ana, Rom
Forschungsschwerpunkte
Kunst- und speziell Architekturgeschichte des Mittelalters in Europa; Rezeptio-
nen mittelalterlicher Kunst; Prozesse der Entstehung von Kunstwerken.
Publikationsauswahl
(Hg. mit Henrik Karge) 1810 – 1910 – 2010: Independencias dependientes. 
Kunst und nationale Identitäten in Lateinamerika / Arte e identidades naciona-
les en América Latina / Art and National Identities in Latin America (Ars Iberica 
et Americana 17), Frankfurt a. M./Madrid 2016. 
(Hg. mit Katja Schröck und Stefan Bürger) Kirche als Baustelle. Große Sakral-
bauten des Mittelalters, Köln/Weimar/Wien 2013.
Gotik – Bildkultur des Mittelalters von 1140–1500, Potsdam 2012. 
(Hg. mit Katja Schröck und Stefan Bürger) Werkmeister der Spätgotik, 2 Bd.e, 
Darmstadt 2009/2010.
Geschichte der bildenden Kunst in Deutschland, Bd. 3: Gotik, München/Berlin/
London/New York 2007.
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Vorträge
9.30–10.00 Uhr
Berthold Hub, Florenz
Filarete: Ein Florentiner »Architekt« unter Mailänder Baumeistern, 
»modo antico« versus »modo moderno« 
Als der Florentiner Bildhauer Filarete 1451 in die Dienste des Mailän-
der Herzogs Francesco Sforza trat, wurde er mit den prestigeträchtigsten 
Projekten der Stadt betraut. Doch keines dieser Unternehmen war von 
Erfolg gekrönt. Im Laufe der Ausführungen kam es zu Spannungen und 
Auseinandersetzungen zwischen dem neuen Herzog und der alten Mai-
länder Nobilität einerseits und dem neuen ›ausländischen‹ »Architekten« 
und den lokalen Baumeistern und Handwerkern andererseits, sodass 
sich Filarete an keiner der Baustellen lange halten konnte. 
Zu den Gründen für Filaretes Scheitern zählten nicht zuletzt Differen-
zen in künstlerischen Fragen, beispielsweise wenn sein Vorschlag eines 
Bukranien-Girlanden-Frieses all’antica keine Anhänger findet oder wenn 
Guiniforte Solari seine in Stein projektierten Rundbogenfenster durch 
spitzbogige Biforienfenster mit reichem Terracottagewände ersetzt. Da-
bei fand dieser Widerstand der Meister gegen motivische und stilistische 
Innovationen offenbar Rückhalt im Konservativismus und Lokalpatriotis-
mus der Deputierten der Bauhütten. Die von diesen vorgenommene Kon-
trastierung von »modo moderno« und »modo fiorentino« entspricht ganz 
der von Filarete in seinem um 1460 verfassten »Libro architettonico« 
wiederholt vollzogenen Gegenüberstellung von »modo moderno«, wie er 
im Norden noch immer üblich sei, und »modo antico«, wie er in Florenz 
bereits praktiziert werde, nur mit umgekehrtem Vorzeichen.
Gleichwohl lässt sich der Konflikt nicht auf künstlerische Fragen re-
duzieren. Hinzu trat der Konflikt zwischen den neuen Ansprüchen eines 
»Architekten« nach vermeintlich antikem Vorbild und den traditionellen, 
lokalen Arbeitsabläufen und Hierarchien. Die lombardischen Meister sa-
hen sich zu Recht bedroht durch Filaretes Ansprüche auf intellektuelle 
und soziale Superiorität. Der Florentiner forderte – ohne dass ihn sein 
Auftraggeber mit der nötigen Autorität dazu ausgestattet hätte – eine 
Führungsrolle ein, für die auf einer Mailänder Baustelle kein Platz war. 
Diese Kluft zwischen Anspruch und Realität musste unweigerlich zu un-
lösbaren Konflikten führen, an denen die Einführung des neuen »modo 
antico« vorerst scheiterte.
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Kurzbiografie Berthold Hub
 Studium der Theologie, Philosophie und Kunstgeschichte in 
Wien, Madrid und Tübingen (Magisterarbeit: »Ganymed: Mi-
chelangelo und die neuplatonische Liebestheorie«)
2006 Promotion an der Universität Wien (»Von der Perspektive in 
der Antike zur Perspektive der Antike: Prolegomena und An-
sätze zu einer Archäologie einer symbolischen Form«)
zugl. Stipendiat am Kunsthistorischen Institut in Florenz
2006–2009 Assistent und semesterweise Lehrbeauftragter am Institut gta 
Geschichte und Theorie der Architektur der ETH Zürich
2009–2014 Assistent am Institut für Kunstgeschichte der Universität Wien, 
Lehrstuhl für neuere und neueste Kunstgeschichte 
2015–2016 Lehrstuhlvertretung an der Universität Freiburg 
seit 2016 Assistent am Kunsthistorischen Institut in Florenz
Forschungsschwerpunkte
Ästhetik der Antike; Kulturgeschichte des Blicks / Sehtheorien; Architektur und 
Architekturtheorie der italienischen Renaissance; Neuplatonismus / Michelange-
lo; spanische Architektur und Skulptur des 17. und frühen 18. Jh.s.
Publikationsauswahl
Filarete: Der Architekt der Renaissance als Demiurg und Pädagoge, Wien 2017 
(in Vorbereitung).
(Hg. mit Angeliki Pollali) Reconstructing Francesco di Giorgio Architect, Frank-
furt a. M. 2011.
Filarete and the East: The Renaissance of a »prisca architectura«, in: The Jour-
nal of the Society of Architectural Historians Vol. 70 No. 1 (2011), S. 18–37.
(Hg.) Architettura e Umanesimo. Nuovi studi su Filarete, Arte Lombarda 155 
(1/2009). 
Die Perspektive der Antike. Archäologie einer symbolischen Form, Frankfurt a. 
M. 2008.
10.15–10.45 Uhr
Markus T. Huber, München
Der Regensburger Dombaumeister Matthäus Roriczer – ein Berufs-
leben zwischen Steinmetzhütte und Studierstube
Matthäus Roriczer ist heute in erster Linie als Autor und Herausgeber 
des 1486 erschienen »Büchleins von der Fialen Gerechtigkeit« bekannt. 
Die Publikation, die gemeinhin als erstes gedrucktes deutschsprachiges 
Architekturtraktat gilt, resultierte offenbar aus einem engen fachlichen 
Austausch mit seinem Förderer, dem Eichstätter Fürstbischof Wilhelm 
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von Reichenau. Die Doppelbegabung als schriftstellerisch tätiger Archi-
tekturtheoretiker und praktisch arbeitender Werkmann macht Roriczer 
zum Prototyp des »gelehrten Baumeisters« an der Schwelle vom Mittel-
alter zur Neuzeit. Eine Analyse von Roriczers bislang wenig beachtetem 
baupraktischem Schaffen soll dies belegen.
In Matthäus Roriczers Werk gewinnt die Planungs- und Konzeptarbeit 
gegenüber dem eigentlichen Bauprozess an Bedeutung. Roriczer be-
greift seine Bauten als Lehrbeispiele – analog zum Fialenbüchlein. Dem-
entsprechend durchdenkt er die architektonische Struktur konsequent 
und plant sie in allen Einzelheiten, ehe mit der Fabrikation gemäß den 
vorausgehenden Planungen begonnen wird.
Matthäus Roriczer interessiert sich für die Geschichte der eigenen Dis-
ziplin. Durch Formzitate und bewusste Rückgriffe auf ältere Stilstufen er-
fahren bei ihm traditionelle Architekturformen eine neuartige intellektuelle 
Inanspruchnahme.
Gleichzeitig rezipiert Roriczer aktuelle Ideen. So beweist er bereits 
1487 mit dem Bau einer klassischen Rundkuppel als Turmabschluss In-
teresse an den damals nördlich der Alpen noch kaum bekannten »wel-
schen Formen«.
Die eigene Kreativität und Kunstfertigkeit wird zur Schau gestellt. Ne-
ben der zeittypischen Substitution abstrakter Formen durch pflanzliche 
Gebilde oder der verblüffenden Neukombination und Dynamisierung 
von Architekturgliedern bedient sich Roriczer auch ironisch inszenierter 
Scheinfehler, deren einziger Sinn darin besteht, als zusätzliche Verkom-
plizierung des Systems die perfekte Beherrschung von Geometrie und 
Konstruktionslehre sowie das hohe Niveau handwerklicher Präzision vor-
zuführen.
Kurzbiografie Markus T. Huber
2002–2008 Studium des Bauingenieurwesens und der Denkmalpflege 
in Deggendorf und Bamberg (Masterarbeit: »Die ehemalige 
Heilig-Geist-Spitalkirche in Passau. Bau- und Restaurierungs-
geschichte«)
2008–2011 Promotionsstipendiat der Studienstiftung des deutschen Vol-
kes
2012 Promotion an der Universität Bamberg (»Die Westfassade 
des Regensburger Doms. Konvention und Innovation in einem 
spätmittelalterlichen Hüttenbetrieb«)
2012–2014 wiss. Volontär an der Staatlichen Graphischen Sammlung 
München und am Bayerischen Nationalmuseum 
2014–2015 wiss. Mitarbeiter am Bayerischen Nationalmuseum
seit 2015 Lehrer für Kunst- und Architekturgeschichte an den städti-
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schen Fachschulen für das Bildhauerhandwerk und Bautech-
nik in München sowie Lehrbeauftragter an der TU München
2016 wiss. Mitarbeiter an der Universität Würzburg
Forschungsschwerpunkte
Architektur und Bildkünste in Süddeutschland 1350–1550; Bronzekunst um 
1600; Kunsttechnologie, historische Werktechniken; Geschichte der Denkmal-
pflege; Liturgie- und Frömmigkeitsgeschichte.
Publikationsauswahl
Die Westfassade des Regensburger Doms. Konvention und Innovation in einem 
spätmittelalterlichen Hüttenbetrieb (Regensburger Domstiftung 4), Regens-
burg 2014.
Die Vereinnahmung Ludwigs des Bayern durch die Nachwelt. Memoria und Re-
präsentation am Beispiel Münchens und der Abtei Fürstenfeld, in: Hubertus 
Seibert (Hg.): Ludwig der Bayer (1314–1347). Reich und Herrschaft im Wan-
del, Regensburg 2014, S. 495–525.
Die spätgotische Chorausstattung der Altöttinger Stiftskirche. Lettner, Chorge-
stühl, Hochaltar, in: Münchner Jahrbuch der bildenden Kunst. 3. F. Bd. 61 
(2010), S. 23–48.
Die ehemalige Heilig-Geist-Spitalkirche in Passau. Ein unbekanntes Werk des 
Dombaumeisters Hans Krumenauer? in: Passauer Jahrbuch 52 (2010), S. 
147–175.
(mit Matthias Weniger): Gotische Wandbilder in Schildthurn, Neumarkt sowie 
Burgkirchen am Wald und die Salzburger Malerei um Conrad Laib, in: Öster-
reichische Zeitschrift für Kunst und Denkmalpflege Jg. 63 H. 3/4 (2009),  
S. 183–195, 359.
11.45–12.15 Uhr
Alexander Kobe, Dresden
Straßburg – Erfurt – Meißen. Überlegungen zur Bedeutung der 
Mikroarchitektur für das Werk Arnolds von Westfalen auf der Alb-
rechtsburg
Die Bedeutung der als Residenz der sächsischen Herzöge 1471 begon-
nenen Albrechtsburg in Meißen für den mitteleuropäisch-frühneuzeitli-
chen Schlossbau, aber auch für die Entwicklung der Gotik um 1500 ist 
seit langem bekannt. Die Quellen und Vorbilder von Innovationen wie 
den Zellengewölben oder den Spiralsockeln, welche mit den Konventio-
nen und Normen gotischen Bauens in auffälliger Weise brechen, konn-
ten dagegen bisher nur sehr unvollständig aufgedeckt werden. Auch der 
Werdegang ihres Entwerfers Arnold von Westfalen (1471–1482 bez.) vor 
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1471 entzieht sich bis heute unserer Kenntnis. Stephan Hoppe hat dieses 
Vakuum jüngst zu füllen versucht, indem er beide Motive in den Kontext 
eines humanistischen Diskurses über antike Architektur gestellt hat. Die 
spiralige Torsion sei demnach als Rezeption romanischer Architekturfor-
men zu verstehen.
Das Referat zielt darauf ab, die Debatte über den Entwurfshorizont Ar-
nolds aus einer neuen Perspektive zu beleuchten. Ausgehend von zen-
tralen Sockelmotiven der Albrechtsburg sollen dabei erstmals Bezüge zu 
Monumental- und Mikroarchitekturen aus dem Umkreis der Bauhütten 
in Frankfurt und Straßburg herausgearbeitet werden. Der Fokus richtet 
sich dabei auf strukturelle und entwurfstechnische Analogien, welche 
die Meißner Sockel mit turmartigen Strukturen wie Strebepfeilern und 
Baldachinen sowie komplexen Sockellösungen, wie sie seit Mitte des 
15. Jahrhunderts an Taufbecken, Sakramentshäusern etc. erscheinen, 
verbinden. Anhand der 1467 datierten Taufanlage in der Erfurter Seve-
rikirche soll die Bedeutung der Mikroarchitektur im Werk Arnolds weiter 
untermauert werden. Taufstein und Baldachin, deren Meister bisher un-
bekannt sind, weisen nicht nur vielfältige Verbindungen zum Oberrhein 
auf, sondern zeigen engste formale Parallelen zu den Architekturen des 
Meißner Burgberges, so dass erstmals ihre genaue Beziehung zu Arnold 
von Westfalen – Vorbildfunktion, Mitarbeit oder gar entwerferische Ver-
antwortung des Werkmeisters – zu diskutieren ist.
Kurzbiografie Alexander Kobe
1997–2005 Studium der Kunstgeschichte, der Mittleren, Neueren und 
Neuesten Geschichte sowie der Historischen Hilfswissen-
schaften in Freiburg i. Br. und Köln (Magisterarbeit: »San Mi-
chele in Pavia. Untersuchungen zur romanischen Architektur 
in der Lombardei«)
2005–2012 wiss. Hilfskraft im Forschungsprojekt »Digitaler Archäologi-
scher Stadtschichtenatlas Köln« am Kunsthistorischen Institut 
der Universität zu Köln, Abt. Architekturgeschichte
seit 2007  Promotionsstudium an der Universität zu Köln (Thema: »Die 
Stiftskirche St. Florentius in Niederhaslach und die Architektur 
um 1300 am Oberrhein«)
2011–2014 freier Mitarbeiter im Forschungsprojekt »Aufarbeitung der 
archäologischen Altgrabungen zur karolingischen Dom- und 
Pfalzanlage Aachen« an der RWTH Aachen
seit 2012 wiss. Mitarbeiter am ERC-Forschungsprojekt »Design princip-
les in Late-Gothic vault construction. A new approach based 
on surveys, reverse geometric engineering and a reinterpreta-
tion of the sources« an der TU Dresden
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Forschungsschwerpunkte
Architekturgeschichte des 13.–15. Jh.s; Gewölbebau.
Publikationsauswahl
(mit Sebastian Ristow und Zsolt Vasáros) Modell der Pfalz Karls des Großen 
in Aachen. CAD-basierte Rekonstruktion der Pfalz Karls des Großen und 
zugrunde liegender Plan der archäologischen Befunde, in: Christoph Stiege-
mann (Hg.): Wunder Roms im Blick des Nordens – Von der Antike bis zur 
Gegenwart, Ausst.-Kat. Paderborn, Petersberg 2017 (im Druck).
(mit David Wendland und María Aranda Alonso) The Vault with Curvilinear Ribs 
in the »Hall of Arms« in the Albrechtsburg Meissen. Studies on the Concept, 
Design and Construction of a Complex Late Gothic Rib Vault, in: James W. P. 
Campbell et al. (Hgg.): Proceedings of the First Conference of the Construc-
tion History Society, Cambridge 2014, S. 459–468.
Zwischen Bild und Modell. Ein Versuch zum epistemischen Potential Geographi-
scher Informationssysteme (GIS) aus kunsthistorischer Perspektive, in: Julian 
Jachmann und Astrid Lang (Hgg.): Aufmaß und Diskurs. Festschrift für Nor-
bert Nußbaum zum 60. Geburtstag, Berlin 2013, S. 371–389.
(mit Julian Jachmann) Diagrammatik als wissenschaftliche Praxis der Kunstge-
schichte. Geographische Informationssysteme, in: Dietrich Boschung und 
Julian Jachmann (Hgg.): Diagrammatik der Architektur (Morphomata 6), Mün-
chen 2013, S. 369–395.
14.00–14.30 Uhr
Tobias Thornstedt, München
Neapel in der zweiten Hälfte des Quattrocento – ein Versuchsraum 
der Renaissance
Architektur und Kunst der Renaissance in Neapel sind kaum bekannt. 
Wichtige Bauwerke und deren Ausstattungen sind erhalten. Aus der his-
torischen Zentrierung der kunstgeschichtlichen Forschung auf die Tos-
kana folgte, dass Orte mit anderen Formen als rückständig, nicht dem 
Kanon entsprechend angesehen wurden und so weniger Beachtung fan-
den. Bei der Betrachtung der Werke Neapels eröffnet sich ein vielfältiges 
Bild des Stils.
Der Architekturhistoriker Pane charakterisierte die Renaissance in Ne-
apel als »Florenz in Neapel«. Das stimmt nur teilweise. Es gibt Kopien 
aus Florenz, wie die Cappella Piccolomini in S. Maria Monteoliveto, die 
eine genaue Übernahme der Kapelle des Kardinals von Portugal in San 
Miniato al Monte in Florenz ist. In der Entscheidung für diese Form kön-
nen politische und familiäre Gründe eine Rolle gespielt haben. Weiterhin 
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gibt es Abwandlungen solcher Modelle, wie die Kapellen Correale und 
Tolosa. Und es gibt eigene Schöpfungen, wie die Cappella Pontano und 
den Succorpo im Dom, die sich auf verschiedene Weise mit der Antike 
auseinandersetzen, die vor fünfhundert Jahren überall in der Stadt und 
der Umgebung zu sehen war, nicht nur im Straßenraster, sondern auch in 
vielen Ruinen römischer Tempel und Gräber. Einige Werke sind als lokale 
all’antica zu erkennen, die sich von anderen Orten in Italien abheben. Der 
Bauherr Pontano ist weniger an einer napolitanità interessiert, auch wenn 
er antike Vorbilder aus der Umgebung aufgreift, als an einer idealen und 
geistigen Verwirklichung einer rinascità der Antike, in seiner Dichtung, 
seinen humanistischen Schriften und seinem Bauen.
In Neapel bildet sich gleichsam ein Versuchsraum sowohl der zeitge-
nössischen Akteure, wie Auftraggeber und Architekten, als auch bei der 
Betrachtung aus historischem Blickwinkel. Die Renaissance in Neapel ist 
vielgestaltig: Die Variationen eines Stils zeigen sich in Erfindung, Import, 
Übernahme von Vorgefundenem und Antikenrezeption. So erweitert sich 
das Verständnis der Renaissance.
Kurzbiografie Tobias Thornstedt
2000–2008 Studium der Kunstgeschichte und Italienischen Literatur in 
Hamburg und Perugia (Magisterarbeit: »Die ›Cappella Ponta-
no‹ in Neapel. Verwirklichung humanistischer Ideen von Me-
moria und Selbstdarstellung in der Renaissance«)
seit 2010 Promotionsstudium an der LMU München (Thema: »Kunst 
und Humanismus in Neapel im späten Quattrocento. Die Pri-
vatkapellen Piccolomini d’Aragona, Correale und Tolosa in S. 
Maria di Monteoliveto und die Cappella Pontano«)
Forschungsschwerpunkte
Architektur und Kunst der Renaissance in Italien; Neapel im Quattrocento; Um-
brien; Architekturdarstellungen in der Malerei; Architekturtheorie.
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14.45–15.15 Uhr
David Wendland, Dresden / María Aranda Alonso, Dresden / Christian 
Mai, Dresden / María José Ventas Sierra, Dresden 
Das Gewölbe im Wappensaal der Albrechtsburg Meißen (1521): 
Einblicke in eine wun derbare Maschine
Das komplexe Gewölbe mit räumlich gekrümmten Rippen und mehr-
schichtigen Kreuzungssteinen im sogenannten Wappensaal wurde nach-
träglich in das zweite Obergeschoss des Nordturms der Albrechtsburg in 
Meißen eingebaut. Als Architekt lässt sich Jakob Heilmann von Schwein-
furt identifizieren, der als Schüler Benedikt Rieds gilt – einer der ersten 
Protagonisten des Stilwandels im nordalpinen Raum. 
Besonders fällt das spektakuläre Rippenwerk ins Auge, das in räumli-
chen Kurven am Gewölbe entlang schießt, sich in komplizierten Knoten 
überschneidet und zuweilen abrupt in abgeschnittenen Rippenstümpfen 
endet. Die räumliche Krümmung wie auch das scheinbare »Heraus-
schneiden« einzelner Rippenstücke widersprechen jedweder Vorstellung 
einer tragenden Wirkung der Gewölberippen: Tatsächlich ist die Wir-
kungsweise der Konstruktion für den Betrachter nicht nachvollziehbar, 
sogar in provozierender Weise ad absurdum geführt. Die Funktion der 
Rippen und insgesamt die in der Gotik definierte Tektonik der Formen 
scheinen hier aufgehoben; zugleich aber basieren die geometrische Kon-
zeption der Kurven und Flächen und der Entwurf der Einzelformen wie 
Rippenprofile und Schlusssteine ganz auf den Planungsroutinen des go-
tischen Gewölbebaus. 
Die von uns seit 2009 durchgeführten Untersuchungen haben ein de-
tailliertes Verständnis des Entwurfs von der Gesamtkonzeption bis zur 
Planung der einzelnen Bauteile, der Planungsmedien und deren Funktion 
und der der Konstruktion zugrundeliegenden Vorstellungen zum Tragver-
halten ermöglicht. Auch konnten die Verfahren, die beim Anreißen der 
komplexen Bauteile verwendet worden sein müssen, bis hin zu deren 
Reproduzierbarkeit in der Praxis beschrieben werden. 
Ausgangspunkt aller Betrachtungen ist dabei die Analyse des gebau-
ten Objekts, das als Quelle erschlossen wird. Mithin sind auch die hier-
mit verbundenen methodischen Fragen und quellenkritischen Aspekte zu 
thematisieren. Die dabei gemachten Beobachtungen zur Steinplanung 
lassen sich insbesondere auch vor dem Hintergrund der frühen Traktate 
der Stereotomie und der darin beschriebenen Praktiken interpretieren. 
Dies wirft zugleich auch ein neues Licht auf diese Traktate selbst, die 
auf die neu-antike Architektursprache bezogen sind und deren Auftre-
ten auch in Zusammenhang mit dem Stilwandel zu sehen ist. Die Frage 
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nach Kontinuitäten, Innovationen und Neuinterpretationen im Architek-
turentwurf zwischen Mittelalter und Früher Neuzeit lässt sich so für die 
Entwurfsverfahren und Planungspraxis bei komplexen Werksteinkonst-
ruktionen diskutieren sowie darüber hinaus auch allgemein für den Topos 
der »virtuosen« Gewölbekonstruktionen, in denen extreme Ansprüche 
an Planung, Konstruktion und Mechanik ostentativ gestellt und bewältigt 
werden: die gewölbte Deckenkonstruktion als »wunderbare Maschine« 
im (Stil-)Wandel.
Kurzbiografie David Wendland
 Studium der Architektur in Darmstadt, Venedig und Stuttgart
2007 Promotion an der Universität Stuttgart (»Lassaulx und der Ge-
wölbebau mit selbsttragenden Mauerschichten: Neumittelalter-
liche Architektur um 1825–1848«)
 wiss. Mitarbeiter an der Universtität Stuttgart und an der TU 
Dresden
 freiberufliche Tätigkeit in der Bauforschung 
Projekte zu Schalenkonstruktionen und Gewölben
2010–2014 wiss. Mitarbeiter im DFG-Projekt »Form, Konstruktions- und 
Entwurfsprinzipien von spätgotischen Zellengewölben – ›re-
verse engineering‹ und experimentelle Archäologie« an der 
TU Dresden
seit 2012 ERC Starting Grant, Leiter des Forschungsprojekts »Design 
Principles in Late-Gothic Vault Construction – A New Approach 
Based on Surveys, Reverse Geometric Engineering and Rein-
terpretation of the Sources« an der TU Dresden
seit 2016 ERC Proof of Concept Grant »Late Gothic vaults and their 
complex stone members: Recovering historical design proce-
dures, implementing knowledge in restoration practice« an der 
TU Dresden
Forschungsschwerpunkte
Architekturgeschichte mit Schwerpunkt Entwurfs- und Planungsprozesse, Form; 
Architekturtheorie und Architekturzeichnung; Geschichte des Konstruierens; 
Bauforschung; Wissenschaftsgeschichte.
Publikationsauswahl
(mit María Aranda Alonso und María José Ventas Sierra) El corte de la piedra 
en bóvedas tardogóticas complejas a la luz de los primeros tratados mod-
ernos de estereotomía, in: Santiago Huerta (Hg.): I Congreso Internacional 
Hispanoamericano de Historia de la Construcción, Bd. III, Segovia 2015, 
S.1781–1791. 
(mit María Aranda Alonso und Alexander Kobe) The Vault with Curvilinear Ribs 
in the »Hall of Arms« in the Albrechtsburg Meissen. Studies on the Concept, 
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Design and Construction of a Complex Late Gothic Rib Vault, in: James W. P. 
Campbell et al. (Hgg.): Proceedings of the First Conference of the Construc-
tion History Society, Cambridge 2014, S. 459–468.
(Hg. mit Katja Schröck) Traces of Making. Entwurfsprinzipien von spätgotischen 
Gewölben / Shape, Design and Construction of Late Gothic Vaults, Tagungs-
band zum internationalen Kolloquium 2012, Petersberg 2014.
Zum Bau figurierter Gewölbe – eine Anleitung im Werkmeisterbuch des Rodrigo 
Gil de Hontañón (Quellenteil mit María José Ventas Sierra), in: Stefan Bürger 
und Bruno Klein (Hgg.): Werkmeister der Spätgotik, Bd. 2: Personen, Amt und 
Image, S. 244–268, Darmstadt 2010.
Lassaulx und der Gewölbebau mit selbsttragenden Mauerschichten. Neumittel-
alterliche Architektur um 1825–1848, Petersberg 2008. 
Kurzbiografie María Aranda Alonso
2003–2013 Studium der Architektur und der Kunstgeschichte in Valladolid, 
Florenz und Dresden
2011–2012 wiss. und kuratorische Mitarbeit am Museum der Universität 
Valladolid
2012–2014 wiss. Hilfskraft im ERC-Forschungsprojekt »Design Principles 
in Late-Gothic Vault Construction – A New Approach Based on 
Surveys, Reverse Geometric Engineering and Reinterpretation 
of the Sources« an der TU Dresden
seit 2013 Promotionsstudium an der TU Dresden (Thema: »Das Traktat 
von Alonso de Vandelvira – Kontext, Stellung und Rezeption 
in der technischen Prosa und zeitgenössischen Architektur in 
Spanien«)
zugl. freie Mitarbeiterin im Kupferstich-Kabinett der Staatlichen 
Kunstsammlungen Dresden
seit 2014 wiss. Mitarbeiterin im ERC-Forschungsprojekt »Design Prin-
ciples in Late-Gothic Vault Construction – A New Approach 
Based on Surveys, Reverse Geometrie Engineering and Rein-
terpretation of the Sources« an der TU Dresden
Forschungsschwerpunkte
Bauaufnahme und virtuelle Architekturrekonstruktion; historische technische 
Literatur; Stereotomie; spanische Kunst.
Publikationsauswahl
(mit David Wendland und María José Ventas Sierra) El corte de la piedra en 
bóvedas tardogóticas complejas a la luz de los primeros tratados modernos 
de estereotomía, in: Santiago Huerta (Hg.): I Congreso Internacional Hispa-
noamericano de Historia de la Construcción, Bd. III, Segovia 2015, S.1781–
1791. 
Alonso de Vandelvira y Philibert de l’Orme. Dos tratados, dos maneras, in: Bole-
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tín del seminario de estudios de Arte y Arqueología 81 (2015), S. 99–121. 
(mit David Wendland und Alexander Kobe) The Vault with Curvilinear Ribs in the 
»Hall of Arms« in the Albrechtsburg Meissen. Studies on the Concept, Design 
and Construction of a Complex Late Gothic Rib Vault, in: James W. P. Camp-
bell et al. (Hgg.): Proceedings of the First Conference of the Construction His-
tory Society, Cambridge 2014, S. 459–468.
(mit Jesús Urrea) El templo, la capilla y el camarín de Nuestra Señora de Ato-
cha de Madrid, in: Boletín del seminario de estudios de Arte y Arqueología 77 
(2011), S. 119–140.
(mit Jesús Urrea) Nuevas imágenes del edificio y contenido histórico de la Uni-
versidad de Valladolid, in: Boletín de la Real academia de Bellas Artes de la 
Purísima Concepción 45 (2010), S. 69–85.
Kurzbiografie Christian Mai 
1999–2002 Ausbildung zum Steinmetz / Steinbildhauer
2004–2009 Studium der Kunstgeschichte sowie der Neueren und Neues-
ten Geschichte in Dresden (Magisterarbeit: »Die Katharinen-
kirche in Zwickau«)
 Promotionsstudium (Thema: »Gerüstbau im Mittelalter (1200–
1500)«) 
2009–2013 wiss. Hilfskraft im DFG-Projekt »Form, Konstruktions- und 
Entwurfsprinzipien von spätgotischen Zellengewölben – ›re-
verse engineering‹ und experimentelle Archäologie« an der 
TU Dresden
2013–2015 wiss. Hilfskraft im ERC-Forschungsprojekt »Design Principles 
in Late-Gothic Vault Construction – A New Approach Based on 
Surveys, Reverse Geometric Engineering and Reinterpretation 
of the Sources« an der TU Dresden
seit 2015 wiss. Mitarbeiter im ERC-Forschungsprojekt »Late Gothic 
vaults and their complex stone members: Recovering histori-
cal design procedures, implementing knowledge in restoration 
practice« an der TU Dresden
Forschungsschwerpunkte
Bautechnik und Gerüstbau in Mittelalter und Früher Neuzeit; Planungs- und 
Entwurfsmedien im mittelalterlichen Baubetrieb; Organisation des Bauwesens 
in Mittelalter und Früher Neuzeit; Schrift- und Bildquellen zum Baubetrieb des 
Mittelalters; Werkmeisterbiografien.
Publikationsauswahl
Die Lehrgerüste spätgotischer Zellegewölbe in zeitgenössischen Schriftquellen, 
in: Katja Schröck und David Wendland (Hgg.): Traces of Making. Entwurf-
sprinzipien von spätgotischen Gewölben / Shape, Design, and Construction of 
Late Gothic Vaults, Petersberg 2014, S. 159–171.
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Leitung: Alexander Bastek, Lübeck / Michael Thimann, Göttingen
Sektionsvorträge
Freitag, 10. März 2017, 9.00–15.45 Uhr, Hörsaalzentrum, HS 1
9.00–9.30 Uhr
Einführung durch die Sektionsleitung 
9.30–10.00 Uhr
France Nerlich, Tours
Entgrenzte Romantik – eine Romantik ohne Grenzen?
10.00–10.15 Uhr
Diskussion
10.15–10.45 Uhr
Hans Christian Hönes, London
Noahs Erben. Heilsgeschichte und Primitivismus in der Romantik
10.45–11.00 Uhr
Diskussion
11.00–11.45 Uhr
Pause
11.45–12.15 Uhr
Stefano Cracolici, Durham
The Overbeck Effect. Nazarene Art and Global Catholic Heritage
12.15–12.30 Uhr
Diskussion
12.30–14.00 Uhr
Pause
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14.00–14.30 Uhr
Hubert Locher, Marburg
Der romantische Tourist
14.30–14.45 Uhr
Diskussion
14.45–15.15 Uhr
Carlos Idrobo, Greifswald
On Belonging and Identity Construction – Carl Philipp Fohr, Caspar 
David Friedrich and the Wanderer
15.15–15.45 Uhr
Diskussion
Inhalt der Sektion
Kaum eine Epoche der Kunstgeschichte erfreut sich derzeit einer so gro-
ßen Beliebtheit wie die Romantik, deren »Wiederentdeckung« in Ausstel-
lungen, Museumsgründungen und im internationalen Kunsthandel zele-
briert wird. Speziell die deutsche Romantik gilt dabei allgemein als eine 
Epoche christlicher und »patriotischer« Kunst, in der nationale Stereoty-
pen ausgebildet und tradiert wurden, indem Sujet- und Stilwahl spezifi-
schen politischen, religiösen und kulturellen Zwecken angepasst waren. 
Der Kunsthistorikertag in Dresden, einem Gründungsort der literarischen 
und bildkünstlerischen Romantik um 1800, lädt dazu ein, die eingefahre-
nen kunsthistoriografischen Stereotypen kritisch zu diskutieren und das 
Phänomen »Romantik« in eine globale Perspektive zu stellen. Die Beiträ-
ge widmen sich dem Konzept von Globalität in Hinblick auf die Romantik 
und den transnationalen Austauschprozessen, dem Formen- und Motiv-
transfer, der Künstlermigration, den politischen und religiösen Identitäten 
sowie der Rolle »romantischer« Kunst in einer zunehmend globalisierten 
Welt des 19. Jahrhunderts. Sowohl durch individuelle Wanderungen wie 
durch Dampfschiffe, Eisenbahnen, Post und Kommunikation erfuhr nicht 
nur die Wahrnehmung der eigenen »Lokalität« (in Hinblick auf Natur, 
Mentalität, Religion und Kultur) einen grundlegenden Wandel, sondern 
die Künstler/-innen selbst machten von dieser erhöhten Mobilität und po-
lyperspektivischen Wahrnehmung der Wirklichkeit für ihre Bildkonzepte 
Gebrauch. Gefragt wird etwa nach dem Entwurf neuer Ikonografien nach 
1800, deren Verbreitung nationale Grenzziehungen weit überschreitet, 
Globale Romantik
93
sowie nach der transnationalen Konzeption von Stil in Hinblick auf die 
Nazarener als einem globalen Ausstrahlungsphänomen. Die in der Ro-
mantik aufgeworfenen Fragen von kultureller Identität und neuen künst-
lerischen Ausdrucksformen lassen sich von der Kunst- und Bildwissen-
schaft kaum noch mit den alten Erzählungen von den regionalen Schulen 
und dem genius loci paradigmatischer Orte wie Dresden, Wien und Rom 
erklären. Die Sektion möchte den Versuch wagen, die Kunst des 19. 
Jahrhunderts nicht nur in regionalen und nationalen Diskursmustern zu 
diskutieren, sondern die internationale Verflechtungsgeschichte in einem 
viel umfangreicheren Maß zu berücksichtigen.
Alexander Bastek, Lübeck / Michael Thimann, Göttingen
Kurzbiografie Alexander Bastek
1995–2001 Studium der Kunstgeschichte, Geschichte und Philosophie in 
Bochum, Pisa und Hamburg (Magisterarbeit: »Der Kunstkriti-
ker Emil Heilbut«)
2005 Promotion an der Universität Hamburg (»Ferdinand Brütt und 
das städtisch-bürgerliche Genre um 1900«)
2005–2007 wiss. Volontär am Museum Giersch, Frankfurt a. M.
2007–2008 wiss. Mitarbeiter am Museum Giersch, Frankfurt a. M.
seit 2008 Leiter des Museums Behnhaus Drägerhaus Lübeck
seit 2010 Lehrbeauftragter an der Universität Hamburg (Kunstgeschich-
te) und der Leuphana Universität Lüneburg
Forschungsschwerpunkte
Kunst des 19. und frühen 20. Jh.s.
Publikationsauswahl
Kunstpflege in Lübeck während des Ersten Weltkrieges, in: Nadine Garling und 
Diana Schweitzer (Hgg.): »... so blickt der Krieg in allen Enden hindurch«. Die 
Hansestadt Lübeck im Kriegsalltag 1914–1918 (Veröffentlichungen zur Ge-
schichte der Hansestadt Lübeck 54), Lübeck 2016, S. 151–168.
Freundschaft als romantisches Bildmotiv, in: Romantik im Rhein-Main-Gebiet, 
Ausst.-Kat. Museum Giersch der Goethe-Universität Frankfurt a. M., Peters-
berg 2015, S. 109–115.
Felix Mendelsohn Bartholdy als Bildkünstler, in: Wolfgang Sandberger (Hg.): 
Konstellationen. Felix Mendelssohn und die deutsche Musikkultur, Sympo-
sium des Schleswig-Holstein Musik Festival 2014, Lübeck 2015, S. 38–46. 
(Hg. mit Anna Marie Pfäfflin) Thomas Mann und die bildende Kunst, Ausst.-Kat. 
Museum Behnhaus Drägerhaus und Buddenbrookhaus Lübeck 2014–2015, 
Petersberg 2014, darin: Mit anderen Augen. Thomas Mann und die bildende 
Kunst, S. 11–21.
Globale Romantik
94
Kurzbiografie Michael Thimann
 Studium der Kunstgeschichte, der Klassischen und Frühchrist-
lichen Archäologie und der Neueren Deutschen Literaturwis-
senschaft in Kiel, Würzburg, Bologna und Berlin (Magister 
1997)
2000 Promotion an der FU Berlin
2000–2002 wiss. Assistent an der Gemäldegalerie und im Kupfer stichkabi-
nett der Staatlichen Museen Berlin
2003–2005 Forschungsstipendiat der DFG und der Max-Planck-Gesell-
schaft 
2005–2006 wiss. Mitarbeiter an der FU Berlin
2006–2011 wiss. Leiter der Max-Planck-Research-Group »Das wissende 
Bild. Epistemologische Grundlagen profaner Bildlichkeit vom 
15. bis 19. Jh.« am Kunsthistorischen Institut in Florenz
2008  Habilitation an der Universität Basel
zugl.  Lehrbeauftragter und Vertretungsprofessor an den Universitä-
ten Berlin (HU, FU), Basel, Zürich und Jena
2010–2012 Professor für Kunstgeschichte/Bildwissenschaften an der Uni-
versität Passau
seit 2010  Mitherausgeber der Schriften von Aby Warburg (Studienaus-
gabe)
seit 2012  Professor für Kunstgeschichte an der Universität Göttingen
2013–2014 Senior Fellow am Alfried Krupp Wissenschaftskolleg Greifs-
wald
seit 2014 Beauftragter des Landes Niedersachsen für den Schutz von 
Kulturgütern vor der Abwanderung in das Ausland
seit 2015 Mitglied im Stiftungsrat der Stefan-George-Stiftung
Forschungsschwerpunkte
Künstler und Künstlerberuf in der Neuzeit; Künstlerwissen und Künstlerbildung 
vom 15. bis zum 19. Jh.; religiöse und profane Bildkonzepte um 1800; Theorie 
und Praxis der Handzeichnung; Ovidrezeption und mythografische Konzepte in 
der frühen Neuzeit.
Vorträge
9.30–10.00 Uhr
France Nerlich, Tours 
Entgrenzte Romantik – eine Romantik ohne Grenzen?
Der Vortrag muss leider entfallen; der Titel des Ersatzvortrags stand bei Redaktions-
schluss noch nicht fest.
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10.15–10.45 Uhr
Hans Christian Hönes, London
Noahs Erben. Heilsgeschichte und Primitivismus in der Romantik
Dass die Romantik eine »frömmelnde« Epoche gewesen sei, wird ger-
ne als Beleg für die implizite Provinzialität und Engstirnigkeit der Kunst 
dieser Zeit gewertet, die eine reaktionäre, christliche Innerlichkeit als 
Kennzeichen habe. Gerade die Heilsgeschichte als geschichtstheoreti-
scher Referenzrahmen bot jedoch zahlreiche Anlässe, eine Aufspaltung 
der Kunstgeschichte in nationale »Schulen« oder »Geschmäcker« – wie 
etwa theoretisch begründet durch Winckelmanns Klimatheorie – funda-
mental zu revidieren.
Ein zentrales Motiv, anhand dessen derartige monogenetische Diskur-
se geführt wurden, war vor allem ein biblisches Ereignis: die Sintflut. Die 
Zahl der Kunsttheoretiker, die alle Kunstproduktion und symbolische Aus-
drucksformen der Menschen auf diesen Schlüsselmoment zurückführten, 
ist kaum zu ermessen und reicht von Paillot de Montabert in Frankreich 
zu James Christie in England und Ferdinand Olivier in Deutschland. Dies 
mag auch geografisch exemplarisch die mindestens europaweite Gel-
tung dieser Idee verdeutlichen, die das Menschheitserbe der Sintflut zum 
Ausgangspunkt für die Annahme einer universellen »communication of 
taste, style, & principle« (John Soane) nahm.
Der Vortrag konzentriert sich vor allem auf künstlerische Adaptionen 
des Sintflutthemas und den Versuch, die Ästhetik dieser ältesten und 
damit potentiell »ursprünglichsten« Epoche der Menschheitsgeschichte 
zu rekonstruieren. Joseph Gandy (1771–1843) und vor allem Humbert 
de Superville (1770–1849) sind hier etwa einschlägig. Das Hauptaugen-
merk liegt damit auf Positionen, die ihre »primitiven« Vorbilder nicht unter 
den bekannten Modellen der Malerei bis um 1500 suchen, sondern sich 
dezidiert außereuropäischen Vorbildern zuwenden, die von Ägypten und 
Mesopotamien bis zu den Osterinseln reichen. Nicht Raphael und Dürer, 
sondern Noah und Tubal-Kain waren die Leitsterne dieses romantischen 
Primitivismus. Ihr Ziel war es, eine göttlich inspirierte Ästhetik, wie sie 
zu Noahs Zeiten Gültigkeit hatte, zu rekonstruieren, die gleichsam glo-
bale Gültigkeit und natürliche, universelle Verständlichkeit beanspruchen 
konnte. Dies zu erreichen unternahmen sie nicht nur durch vage stilisti-
sche Archaismen, sondern durch konkrete archäologische Untersuchun-
gen, die z. B. auch intensive Studien von prähistorischen und primitiven 
Proportionssystemen umfassten.
Globale Romantik
96
Kurzbiografie Hans Christian Hönes
2006–2010 Studium der Kunstgeschichte in Würzburg und München (Ma-
gisterarbeit zu Heinrich Wölfflin)
2012–2014 wiss. Mitarbeiter im Editionsprojekt »Aby Warburg. Gesammel-
te Schriften Vol. IV« an der LMU München
2013 Promotion an der LMU München (Arbeit zum englischen Anti-
quarismus um 1800)
seit 2014 wiss. Mitarbeiter im Forschungsverbund »Bilderfahrzeuge. 
Warburg’s Legacy and the Future of Iconology« am Warburg 
Institute, London
Forschungsschwerpunkte
Kunst und Antiquarismus des 18./19. Jh.s (insbes. in Georgian Britain); Ge-
schichte der Kunstgeschichte (insbes. Wölfflin, Warburg; Geschichte der univer-
sitären Kunstgeschichte in England); Klimatheorie und Kunstgeografie im 19. 
Jh.; Rezeption prähistorischer Kunst, 1800–2000.
Publikationsauswahl
(Hg. mit Maria Teresa Costa) Migrating Histories of Art. Self-Translations of a 
Discipline, Berlin/München (ersch. 2017). 
(Hg. mit Ulrich Pfisterer) Aby Warburg. Fragmente zur Ausdruckskunde (Gesam-
melte Schriften IV), Berlin/München 2015.
Kunst am Ursprung. Das Nachleben der Bilder und die Souveränität des Anti-
quars, Bielefeld 2014.
(Hg. mit Lea Kuhn, Susanne Thürigen und Elizabeth Petcu) Was war Renais-
sance? Bilder einer Erzählform von Vasari bis Panofsky, Passau 2013.
Wölfflins Bild-Körper. Ideal und Scheitern kunsthistorischer Anschauung, Zürich/
Berlin 2011.
11.45–12.15 Uhr
Stefano Cracolici, Durham 
The Overbeck Effect. Nazarene Art and Global Catholic Heritage
This paper intends to chart the phenomenon that William Holman Hunt 
labelled as »Overbeckism« – the influence of Friedrich Overbeck on the 
production of Christian art and its global dissemination. After his conver-
sion to Catholicism and his secondment of the artistic politics of Pope 
Pius IX, this influence acquired a political dimension that hardly measures 
up to the ascetic image of the monk-painter romantically foisted upon 
him. New matrices of cultural, social, political, scientific and economic 
nature were forging a new symbolic image of the world that threatened to 
divest the Catholic Church of its cultural, spiritual and political centrality. 
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Pius IX initiated a comprehensive reform of the Catholic Church destined 
to reaffirm the universal role of the city, strengthen its sacred mission in 
the world, and lay the foundations of Catholic heritage. Overbeck (and his 
school) became one of his most faithful ambassadors.
Qualified within these broader remits, this paper qualifies »The Over-
beck Effect« as a transnational phenomenon of artistic, political and re-
ligious »exploitation« of the so-called »Nazarene« style well beyond the 
straightjacket of German Romanticism. The challenge is to ponder the 
opportunity to understand »Global Romanticism« as a heuristic strategy 
for the study of a distinguished outlook, both artistic and religious, able to 
create zones of devotional prestige at the global level. The dialectic local/
global offers a way to evaluate the Romantic legacy against new forms of 
fruition that seem to subsume other layers of the enquiry: the dialogue be-
tween centre and periphery, the transfer between ethnic or religious fron-
tiers, or the crystallization and/or exploitation of standard iconographies.
Artworks that still have to make their debut in the scholarly arena by 
Rohden, Hoffmann, Seitz, produced for the English market in Rome will 
be discussed; but also works of migrant painters such as Daniel Müller 
in Quebec and the United States, where the »Overbeck effect« clashed 
with the production of other Roman artists, showing that the exploitation 
of the Purist imagery could take unsuspected forms when confronted with 
its geographical dissemination outside Europe.
Kurzbiografie Stefano Cracolici
1988–1994 studies in Freiburg i. Br. (Doktor der Medizin, »Ethics and Di-
etetics at the Estensi Court in Ferrara: Michele Savonarola’s 
›De regimine pregnantium‹«)
1990–1995 studies in Italian Philology in Trento (tesi di laurea: »Filippo 
Nuvoloni and his Dialogue on Love«)
2000 Ph.D. in Italian Studies at University of Toronto (»Contesting 
Love: Leon Battista Alberti and the Invention of Love Dia-
logue«)
2000–2002 Assistant Professor in Italian Studies at Dartmouth College, 
Hanover, New Hampshire
2002–2006 Assistant Professor in Italian Studies at University of Pennsyl-
vania, Philadelphia
2006–2011 Senior Lecturer (Associate Professor) at Durham University
2011–2012  British Academy Research Development Award (BARDA)
since 2011  Reader (Advanced Associate Professor) in Italian Art and Lit-
erature at Durham University
2012–2013 two research awards from the Leverhulme Foundation, London 
2013  Getty Scholar in Residence at the Getty Research Institute, 
Los Angeles
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Forschungsschwerpunkte
Renaissance humanism; the sister arts at the Roman Academy of Arcadia; the 
cultural politics of Pius IX; Nazarene/Purist Art in the British Empire; the culture 
of the »bizarre« in art, literature and cinema.
Publikationsauswahl
Franz Van Rohden Paintings / Karl Hoffmann Statues / John Rogers Herbert, 
Portrait of Charles Newsham / The Nazarene Movement at Ushaw, in: James 
E. Kelly (Hg.): Treasures of Ushaw College, London 2015, S. 140–155. 
Rapsodie cristiane: La fortuna artistica della »Fabiola« di Wiseman, in: Ricerche 
di storia dell’arte 110–111 (2013), S. 59–74.
Sotto il segno del martirio: Roma e l’eredità artistica della fede, in: Fernando 
Guzmán und Juan Manuel Martínez (Hgg.): Vínculos artísticos entre Italia y 
América: Silencio historiográfico, Santiago de Chile 2012, S. 43–54.
(mit Stefano Carrai und Monica Marchi) La letteratura a Siena nel Quattrocento, 
Pisa 2011.
Il ritratto di Archigynia: Filippo Nuvoloni e il suo Dialogo d’amore, Florenz 2010.
14.00–14.30 Uhr
Hubert Locher, Marburg
Der romantische Tourist
Zu den grundlegenden Topoi des Romantischen gehört die Sehnsucht, 
der Zug in die Fremde, der dem tief empfundenen Gefühl der Heimat-
losigkeit entspringt. So bricht der Romantiker in einer idealen, geistigen 
Bewegung auf zu neuen Ufern und in fremde Gegenden, sucht die ver-
lorene Heimat seiner Seele, jenes Land, in dem die Zitronen blühen und 
die Orangen reifen. Wenn es möglich ist, kommt es auch zu Bewegungen 
und Wanderschaften im realen Raum: Der Romantiker geht tatsächlich 
auf Wanderschaft in ferne Gegenden und Länder, reist ohne bestimmten 
Zweck und mit unklarem Ziel. Der romantische Tourist ist auf ganz andere 
Art als der englische »Grand Tourist« des 18. Jahrhunderts unterwegs, 
indem er nicht die Sehenswürdigkeiten verfolgt, sondern nach einem in-
nerlichen Bildungserlebnis strebt, das er in der Erfahrung des Fremden 
zu gewinnen sucht. Schon aus pragmatischen Gründen kann sich jedoch 
der romantische Reisende nicht gänzlich der Konvention entziehen. Er 
reist in unbekannte Gegenden, um diese für sich zu erkunden und sich 
ideell anzueignen, folgt aber doch vorgefassten Vorstellungen und Ideen. 
In meinem Beitrag möchte ich diese Grunddisposition im Blick auf den 
frühen romantischen Reisenden darstellen und fragen, inwiefern diese 
Reisebewegung das Forschungsfeld des Faches Kunstgeschichte mit-
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geformt hat. Es ist auch zu fragen, ob oder inwiefern heutige Ausfaltun-
gen der »Global Art History« von romantischen Integrationssehnsüchten 
des »Westens« geprägt sind. Ausgangspunkt können einige Reise- und 
Erlebnisberichte der Romantik sein, besonders von Friedrich Schlegel, 
der Frankreich, die Schweiz und die Niederlande bereiste, um nichts zu 
finden, was ihm gefiel, jedoch aus dieser Erfahrung eine desto klarere 
Vorstellung seiner ideellen Heimat (Deutschland) fasst.
Kurzbiografie Hubert Locher
 Studium der Kunstgeschichte und Germanistik in Fribourg, 
Berlin, Stuttgart, Gießen und Bern 
1992 Promotion an der Universität Bern (»Raffael und das Altarbild 
der Renaissance«)
1998–1999 Habilitation an der Universität Bern (»Kunstgeschichte als his-
torische Theorie der Kunst«)
1999–2008 Professor für Neuere und Neueste Kunstgeschichte an der 
Staatlichen Akademie der Bildenden Künste Stuttgart
seit 2008 Professor für Geschichte und Theorie der Bildmedien und  
Direktor des Deutschen Dokumentationszentrums für Kunst-
geschichte – Bildarchiv Foto Marburg an der Universität Mar-
burg
Forschungsschwerpunkte
Kunstgeschichte und Kunsttheorie seit der Frühen Neuzeit; Wissenschaftsge-
schichte der Kunstgeschichte; Geschichte und Theorie der Fotografie.
Publikationsauswahl
(Hg. mit Rolf Sachsse) ArchitekturFotografie. Darstellung – Verwendung – Ge-
staltung, München 2016.
Du, die Kunst und die Fotografie, in: Marburger Jahrbuch für Kunstwissenschaft 
40 (2013), S. 297–343.
(Hg. mit Matthew Rampley et al.) Art History and Visual Studies in Europe. 
Transnational Discourses and National Frameworks, Leiden/Boston 2012.
Kunstgeschichte als historische Theorie der Kunst 1750–1950, München 2001 
(2., ergänzte Aufl. Paderborn 2010).
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14.45–15.15 Uhr
Carlos Idrobo, Greifswald
On Belonging and Identity Construction – Carl Philipp Fohr, Caspar 
David Friedrich and the Wanderer 
By the end of the 18th and the beginning of the 19th century, some paint-
ers of two somewhat antagonist groups of artists based in Dresden and 
in Rome embraced the so-called wandering motif and rediscovered the 
importance of walking about in shaping the perception of landscape. In 
doing so, they also found themselves constructing their own cultural iden-
tity. By this time, wandering was not only a cultural symbol but also an 
actual praxis among many artists and artisans out of economic and aes-
thetical reasons. 
For the artist colony in Rome, wandering received a public collective di-
mension: Not only did they work, live close by or even in the same house 
together, they also walked about and experienced nature together, and 
put these experiences in text and images. In the process they rediscov-
ered pieces of their own fatherland within foreign landscapes. 
The artists based in Dresden, on the other hand, and despite the in-
creasing popularity of Mediterranean landscapes, exploring the different 
regions of the fatherland became a means to retrieve from nature, mostly 
through a solitary confrontation, the necessary elements to construct a 
cultural identity. 
By taking the examples of Carl Philipp Fohr and Caspar David Fried-
rich, two important figures of each of the aforementioned groups who 
embraced walking both as praxis and as an aesthetic necessity, I would 
like to explore the particular role that wandering plays in the construction 
of identity, both personal and cultural, local and global. I will argue that 
the paradigm of wandering, indeed as counter-movement against the ad-
vances of technologies in mobility, not only found an expression within 
the imagery of both artists, hence becoming part of their artistic produc-
tion and statements, but it also helps us to understand a deeper sense of 
belonging and identity construction that is ought to be found through the 
temporality of walking and contemplation.
Kurzbiografie Carlos Idrobo
2006–2008 Studium der Philosophie in Bogotá (Masterarbeit: »Einführung 
in die Heideggersche Lektüre der aristotelischen Phronesis«)
seit 2012 Promotionsstudium in Kunstgeschichte an der Universität 
Greifswald (Thema: »Das, was von uns weggeht. Abwesenheit 
und Zeit angesichts des Wandermotivs in der deutschen Kunst 
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des 19. Jahrhunderts«)
zugl. Promotionsstipendiat der Gerda Henkel Stiftung
Forschungsschwerpunkte
Romantik und Kunst des 19. Jh.s; hermeneutische Philosophie des 20. Jh.s; 
Friedrich Nietzsches Philosophie des Tanzes; Narrativität, Identität und Psycho-
logie der Sprache; Aristoteles’ Ethik.
Publikationsauswahl
He who is leaving… The figure of the wanderer in Nietzsche’s »Also sprach Za- 
 rathustra« and Caspar David Friedrich’s »Der Wanderer über dem Nebel-
meer«, in: Nietzsche-Studien. Internationales Jahrbuch für die Nietzsche-For-
schung 41 (2012), S. 78–103.
Reconocimiento y conocimiento de sí en la simbólica de la prudencia, in: Rafael 
Cúnsulo (Hg.): Actas I Congreso Internacional de Filosofía Hermenéutica. A 
cincuenta años de Verdad y Método. Universidad del Norte Santo Tomás de 
Aquino, Argentina 2010.
La experiencia de lo que ahí habla y quiere ser escuchado. El topos del signo y 
del símbolo en la hermenéutica gadameriana, in: Rafael Cúnsulo (Hg.): Actas 
I Congreso Internacional de Filosofía Hermenéutica. A cincuenta años de Ver-
dad y Método. Universidad del Norte Santo Tomás de Aquino, Argentina 2010.
Cuando de noche un amigo. Homenaje a Carlos B. Gutiérrez, in: Memorias del 
XVII Foro Nacional de Filosofía, Universidad de Caldas, Manizales 2009. 
Tres variaciones en la negación nietzscheana, in: Memorias II Congreso Colom-
biano de Filosofía, Sociedad Colombiana de Filosofía y Universidad de Carta-
gena, Cartagena 2009.
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Werkstätten, Ateliers, Akademien. 
Transformationsorte der Kunst
Leitung: Valentine von Fellenberg, Lausanne/Bern /  
Andreas Tacke, Trier
Sektionsvorträge
Freitag, 10. März 2017, 9.00–15.45 Uhr, Hörsaalzentrum, HS 2
9.00–9.30 Uhr
Einführung durch die Sektionsleitung 
9.30–10.00 Uhr
Julia Trinkert, Düsseldorf 
Transformationsorte der Kunst identifizieren. Überlegungen zu 
Untersuchungsansätzen der mittelalterlichen Kunstproduktion in 
Mecklenburg und Sønderjylland 
10.00–10.15 Uhr
Diskussion
10.15–10.45 Uhr
Claudia Jentzsch, Berlin
Traditionalismus, Übernahme, Transformation: Die Werkstatt Neri 
di Biccis und die Florentiner Malerei des Quattrocento
10.45–11.00 Uhr
Diskussion
11.00–11.45 Uhr
Pause
11.45–12.15 Uhr
Nino Nanobashvili, München
Transformation des Wissens in einer informellen Akademie. Das 
Aktzeichnen unter Filippo Esengren
12.15–12.30 Uhr
Diskussion
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12.30–14.00 Uhr
Pause
14.00–14.30 Uhr
Allison M. Stagg, Berlin
The European Influence on Early American Artists during the Late 
18th Century
14.30–14.45 Uhr
Diskussion
14.45–15.15 Uhr
Martina Sitt, Kassel
Kunst-Genese und Netz-Werke bei Tischbeins Künstlerinnen oder: 
Was ein »aufgeklärter« Akademiedirektor 1777 bewirken konnte
15.15–15.45 Uhr
Diskussion
Inhalt der Sektion
Wie durch ein Brennglas lassen sich zentrale Aspekte gleichzeitig lokaler 
und globaler Perspektive in dieser Sektion bündeln, die Fragen der Aus-
bildungs- und Produktionsstätte des Künstlers, der Künstlerin untersucht 
– und dies über Gattungs- und Epochengrenzen hinweg.
Die Transformationsorte der Werkgenese und der Künstlerkarriere 
fallen oft zusammen. Kunstwerke werden in privaten Ateliers erschaf-
fen oder in institutionalisierten Werkstätten produziert, die ihrerseits als 
Räume bewusster oder unbewusster Kunsttradierung fungieren. Diese 
Ausbildungsorte variieren in Abhängigkeit von Epoche und geografischer 
Lage, didaktischen Gepflogenheiten und Kunstformen. 
In den unterschiedlichen Tradierungsformen übernimmt der Künstler 
verschiedene Rollen. Immer aber ist er eine normbildende Autorität, die 
sich auf die Karriere der Schüler auswirkt und sie zu Nachahmern, zu 
lehrresistenten Individuen oder zu innovativen Künstlerpersönlichkeiten 
macht, die ihrerseits zum Lehrer werden oder in Vergessenheit geraten. 
Die individuellen bzw. gemeinschaftlichen und die auf Nachahmung beru-
henden bzw. intellektuell vermittelten Tradierungsformen führen zu kunst-
geografischen Netzwerken im Kleinen wie im Großen. Daraus resultieren 
u. a. die Muster der international anerkannten Künstlerpersönlichkeiten, 
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in deren Schatten zahlreiche Schüler stehen, kunstsoziologische Ent-
würfe oder lokale Kunstzentren. Diese prägen die Kunstgeografie und 
können ihre Ortsspezifik zugunsten einer gesellschaftlichen Allgemein-
gültigkeit aufgeben.
Analytische Beiträge mit verschiedenen theoretischen Ansätzen und, 
damit verschränkt, empirischen Studien zeigen die Mechanismen solcher 
mittelalterlichen und neuzeitlichen »Transformationsorte« auf. Sie erör-
tern die Fragen, wie sich die Tradierungsformen auf die Kunstentwicklun-
gen auswirken und inwieweit Künstler als Lehrer auf die Kunstgeschichte 
einwirken. Ziel ist, aus einer topografischen und dynamischen Perspekti-
ve und mit einem breiten methodischen Spektrum die Prozesse zwischen 
lokalen, regionalen, nationalen und globalen Kunsttraditionen in den ver-
schiedenen Epochen besser zu verstehen.
Valentine von Fellenberg, Lausanne/Bern / Andreas Tacke, Trier
Kurzbiografie Valentine von Fellenberg
 Studium der Kunstgeschichte, Klassischen Archäologie und 
Französischen Sprache und Literatur in Bern, Berlin, Neuen-
burg und Fribourg
1995 Promotion an der Université de Fribourg (»Grenzüberschrei-
tungen und Akademiefiasko. Hans Jakob Oeri und das 
Schweizer Kunstschaffen im 19. Jahrhundert«)
zugl. Gastkuratorin der Ausstellung »Hans Jakob Oeri. Ein Schwei-
zer Künstler in Paris, Moskau, Zürich« am Kunsthaus Zürich
2004–2006 wiss. Mitarbeiterin am Schweizerischen Institut für Kunstwis-
senschaft (SNF-Projekt zur Ausbildung der Schweizer Künstler 
in Paris 1793–1868 / Publikation »Das Kunstschaffen in der 
Schweiz 1848–2006«)
2005–2006 Mitarbeiterin am Kunsthaus Zürich
2006–2007 wiss. Mitarbeiterin am Seminar für Zeitgeschichte der Univer-
sité de Fribourg
2008–2009 Mitarbeiterin am Kunsthaus Zürich
2009–2010  Konservatorin an der Burgerbibliothek Bern
2010–2012  Projektleiterin des Sammlungskatalogs der Museumsbestände 
und Gastkuratorin am Kunstmuseum Bern
seit 2013  Première assistante an der Section d’histoire de l’art der Uni-
versité de Lausanne 
zugl.  Co-Leiterin der Kunstsammlung der Stadt Bern
Forschungsschwerpunkte
Europäische Malerei des 19. und 20. Jh.s; Kunstschaffen und Kunsttradierung 
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aus transnationaler Perspektive; Wirkungsgeschichte von Denkmälern im kul-
turhistorischen Kontext; Porträt- und Landschaftsdarstellungen mit interdiszip-
linären Methoden; Parameter und Entwicklung der kunsthistorischen Wissen-
schaftsgeschichte.
Publikationsauswahl
Die Künstlerinnen an der Académie Royale de Peinture et de Sculpture 1648–
1793. Eine Analyse verschiedener Formen der Kunsttradierung, in: Birgit 
Ulrike Münch et al. (Hgg.): Künstlerinnen. Neue Perspektiven auf ein For-
schungsfeld der Vormoderne (Kunsthistorisches Forum Irsee 4), Petersberg 
2017. 
Grenzüberschreitungen und Akademiefiasko. Hans Jakob Oeri und das Schwei-
zer Kunstschaffen im 19. Jahrhundert (Ars et Scientia. Schriften zur Kunstwis-
senschaft 8), Berlin 2017.
(mit Harald Schoen) Externe Impulse und interne Imperative: Zur Bedeutung 
von Provenienzforschung und Kulturgutschutz in Deutschland für die Kunst-
geschichte, in: Kunstchronik Jg. 69 H. 7 (2016), S. 322–327.
Ehrenmal und Mahnmal der Restauration – Schweizer Nationaldenkmale zwi-
schen Integration und Extraversion, in: Kaestli, Tobias (Hg.): Nach Napoleon, 
Neuordnung des Kantons Bern und der Schweiz 1814/15 (Archiv des Histori-
schen Vereins des Kantons Bern 91), Bern 2016, S. 192–234. 
(Hg. mit Matthias Frehner und Regina Bucher): »… Die Grenzen überfliegen«. 
Der Maler Hermann Hesse, Bielefeld 2012, darin: Die Natur: Spiegel der 
Wahrheit. Der Maler Hermann Hesse, S. 25–43.
Kurzbiografie Andreas Tacke
 Studium der Architektur in Münster und Berlin (Dipl.-Ing.)  
Studium der Kunstgeschichte, Soziologie und Philosophie in 
Bonn, Münster und Berlin mit längeren Aufenthalten in Italien
1989 Promotion in Kunstgeschichte an der TU Berlin (»Der katholi-
sche Cranach. Zu zwei Großaufträgen von Lucas Cranach d. 
Ä., Simon Franck und der Cranach-Werkstatt 1520–1540«)
1992 Promotion in Architektur an der TU Berlin (Dr.-Ing., »Kirchen 
für die Diaspora. Christoph Hehls Berliner Bauten und Hoch-
schultätigkeit 1894–1911«)  
Mitarbeiter am Germanischen Nationalmuseum in Nürnberg 
zur Bearbeitung und Publikation des Bestandskataloges der 
Barockgemälde
 Akademischer Rat an der Universität Augsburg 
2000 Habilitation in Kunstwissenschaften an der TU Berlin 
Vertretungs- und Gastprofessor in Kassel, Jena, Kiel, Mar-
burg, Heidelberg, Graz und Trier
seit 2005 Professor für Kunstgeschichte an der Universität Trier 
2010 ERC Advanced Grant des Europäischen Forschungsrats der 
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EU für das Forschungsprojekt »artifex«
2011 Gründung der »Trierer Arbeitsstelle für Künstlersozialge-
schichte«
Forschungsschwerpunkte
Deutsche Kunst- und Kulturgeschichte mit ihren europäischen und außereuro-
päischen Implikationen; Wissenschaftsgeschichte der Frühen Neuzeit und der 
Neuzeit; Geschichte der Architektur; mittelalterliche und frühneuzeitliche Künst-
lersozialgeschichte; Künstlerausbildung in den verschiedenen Kunstgattungen.
Publikationsauswahl
(Hg. mit Stefan Rhein und Michael Wiemers): Lucas Cranach 1553 / 2003. Wit-
tenberger Tagungsbeiträge anläßlich des 450. Todesjahres Lucas Cranachs 
des Älteren (Schriften der Stiftung Luthergedenkstätten in Sachsen-Anhalt 7), 
Leipzig 2007. 
(Hg.) Der Mahler Ordnung und Gebräuch in Nürmberg. Die Nürnberger Maler-
(zunft)bücher ergänzt durch weitere Quellen, Genealogien und Viten des 16., 
17. und 18. Jahrhunderts, München und Berlin 2001. 
Die Gemälde des 17. Jahrhunderts im Germanischen Nationalmuseum, Be-
standskatalog, Mainz 1995. 
Kirchen für die Diaspora. Christoph Hehls Berliner Bauten und Hochschultätig-
keit 1894–1911 (Die Bauwerke und Kunstdenkmäler von Berlin, Beiheft 24), 
Berlin 1993. 
Der katholische Cranach. Zu zwei Großaufträgen von Lucas Cranach d. Ä., 
Simon Franck und der Cranach-Werkstatt 1520–1540 (Berliner Schriften zur 
Kunst 2), Mainz 1992.
Vorträge
9.30–10.00 Uhr
Julia Trinkert, Düsseldorf 
Transformationsorte der Kunst identifizieren. Überlegungen zu 
Untersuchungsansätzen der mittelalterlichen Kunstproduktion in 
Mecklenburg und Sønderjylland 
Bei der Untersuchung mittelalterlicher Denkmalbestände in Norddeutsch-
land und Nordeuropa begegnet man zwangsläufig früher oder später ei-
ner Reihe von Kunstwerken, deren stilistisches Erscheinungsbild, Ikono-
grafie, Motive und Kompositionen eng verwandt zu sein scheinen. Der 
Bestand spätmittelalterlicher Retabel in Mecklenburg sowie der mittel-
alterlichen Holzskulptur in Sønderjylland/Dänemark legen diese Vermu-
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tung nahe. Empirische Studien zu beiden Regionen werfen die Frage 
nach dem Umgang mit einer hohen Anzahl solcher Werke aus unbekann-
ten künstlerischen Kontexten in einem geografischen Großraum auf und 
zeigen den Bedarf an möglichen objektiven Deutungsschemata. Dabei 
verleitet das kunsthistorische Bedürfnis, eine nahezu unübersichtliche 
Anzahl phänotypisch vergleichbarer Werke in benachbarten Räumen zu 
stilistischen Gruppen zu ordnen, zu einer unbewussten Genese vielfälti-
ger Interpretationsmuster. Gleichzeitig bedarf es aber eben eines weite-
ren methodischen Gerüsts, das vor allem auf Wahrnehmungen basiert 
und zu objektiveren Resultaten gelangt. Blickt man auf die Regionen 
Mecklenburg und Sønderjylland im Mittelalter sowie den dort umfang-
reich erhaltenen Bestand von Kunstwerken, stellt sich ferner die Frage 
nach einer Identifizierung von möglichen Kunstzentren – Transformati-
onsorten – und ihren Mechanismen. 
Dieser werkzentrierte Ansatz kann durch eine darauf aufbauende 
personenzentrierte Perspektive ergänzt werden, um anhand möglicher 
Netzwerke der Spezialhandwerker und Auftraggeber Prozesse zwischen 
lokalen, regionalen, nationalen und internationalen Kunsttraditionen 
nachzuzeichnen. Solche zusätzlichen Untersuchungsmethoden können 
einerseits große Bestände von mittelalterlichen Werken aus unbekann-
ten Fertigungszusammenhängen verstehen helfen, andererseits bieten 
sie auch das Potenzial, tradierte Forschungsergebnisse von vermeintlich 
bekannten, an Künstlerpersönlichkeiten orientierten Kunstproduktions-
kontexten erneut zu durchleuchten.
Kurzbiografie Julia Trinkert
2003–2008 Studium der Kunstgeschichte, Nordischen Philologie, des 
Öffentlichen Rechts, der Mittelalterlichen Kunstgeschichte 
Skandinaviens und Museumsverwaltung in Kiel, Oslo und 
Kristiansand (Magisterarbeit: »Das Marienkrönungsretabel in 
der Kirche zu Källunge (Gotland)«)
2012 Promotion an der Universität zu Kiel (»Flügelretabel in Meck-
lenburg zwischen 1480 und 1540. Bestand, Verbreitung und 
Werkstattzusammenhänge«)
zugl. Promotionsstipendiatin der Studienstiftung des deutschen Vol-
kes
2013  Dissertationspreis der Philosophischen Fakultät der Universi-
tät zu Kiel
2013–2014 wiss. Mitarbeiterin im DFG-Projekt »Corpus der mittelalterli-
chen Skulptur und Tafelmalerei in Schleswig-Holstein, Landes-
teil Nordschleswig/Sønderjylland« an der Universität zu Kiel
seit 2015 wiss. Mitarbeiterin an der HHU Düsseldorf
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Forschungsschwerpunkte
Mittelalterliche und frühneuzeitliche Skulptur und Tafelmalerei in Nordeuropa 
und im Baltikum; Repräsentations- und Inszenierungsstrategien im nordeuropäi-
schen Adel und Bürgertum im 18. Jh.
Publikationsauswahl
Flügelretabel in Mecklenburg zwischen 1480 und 1540. Bestand, Verbreitung 
und Werkstattzusammenhänge (Studien zur internationalen Architektur- und 
Kunstgeschichte 120), Petersberg 2014.
Die Emporenbrüstung der Trinitatiskirche zu Mitau/Jelgava. Zu Vorlagen und 
Vergleichswerken der ornamentalen Spätrenaissancedekoration im Herzog-
tum Kurland und Semgallen, in: Zeitschrift für Ostmitteleuropa-Forschung Jg. 
63 H. 3 (2014), S. 399–426.
Eine unbekannte Stadtansicht auf der Lübecker Patroklustafel, in: Soester Zeit-
schrift 124 (2012), S.55–67.
Das Marienkrönungsretabel in der Kirche zu Källunge. Eine Studie zu Kunstpro-
duktion und Werkstattorganisation im spätmittelalterlichen Ostseeraum, Kiel 
2011.
»Tunc est completum hoc opus ante festo sancto Iohanni Baptistae« – senmid-
delalderens bonden som oppdragsgiver på Gotland og Nordsjøenskysten, in: 
Kyrkornas ö – Årsbok 2011 för Gotlands kyrkohistoriska sällskap, S.123–138.
10.15–10.45 Uhr
Claudia Jentzsch, Berlin
Traditionalismus, Übernahme, Transformation: Die Werkstatt Neri 
di Biccis und die Florentiner Malerei des Quattrocento
Neri di Bicci (1418/20−1492) stammte in dritter Generation aus einer 
Künstlerfamilie. Ausgebildet wurde er von seinem Vater Bicci di Loren-
zo (1368−1452), dessen Werkstattbetrieb er 1452 übernahm. Seine 
»Ricordanze« (1453−1475) stellen eine der wichtigsten Quellen für die 
zeitgenössische Florentiner Werkstattpraxis und Zusammenarbeit mit 
Schülern und anderen Künstlern dar. Wenngleich der Künstler und sein 
Werkstattumfeld in der Rezeptionsgeschichte oft als Vertreter einer veral-
teten Kultur mit Nähe zum Kunsthandwerk dargestellt wurden, die einem 
traditionalistischen Stil verhaftet blieben, war seine Werkstatt in jener Zeit 
in Florenz eine der produktivsten und erfolgreichsten. Neri erhielt zahlrei-
che Aufträge über Altarbilder für bedeutende Auftraggeber. Sein Geschäft 
hatte Bestand neben Werkstattbetrieben von Künstlerkollegen, die sich 
als wesentlich innovativer in die Kunstgeschichte einschreiben konnten 
und − mittels dieses Narrativs − eine wesentlich größere Bekanntheit er-
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langten.
Wenngleich die Bicci-Werkstatt einerseits für eine spezifische Ästhe-
tik stand und teilweise durchaus »konservative« Tafelbilder für eine brei-
te Masse re-produzierte, zeigte sie andererseits eine beeindruckende 
Variationsbreite. Damit widersetzt sie sich entschieden Versuchen, die 
hier geschaffenen Altartafeln, chronologisch sortiert, einem Entwick-
lungsmodell einzuschreiben. Auf Tafeln mit flachen Goldhintergründen 
und spätgotischem Formenvokabular in »progressiven« antikisierenden 
Tabernakelrahmen folgte 20 Jahre später Bildpersonal vor elaborierten 
Landschaften, jedoch innerhalb eines spätgotischen Rahmenwerks.
Im Abgleich mit anderen Werken der Florentiner Malerei des Quatt-
rocento soll Neri di Biccis Werkstatt als Ort diskutiert werden, an dem 
einerseits Formen, Typen und ein bestimmter Stil tradiert wurden und an 
dem andererseits − auf den jeweiligen Auftragskontext abgestimmt − Tra-
ditionalismus und/oder Übernahme und Transformation als Erfolgsformel 
gezielt eingesetzt wurden. 
Kurzbiografie Claudia Jentzsch
 Studium der Kunstgeschichte und Kommunikations- und Medi-
enwissenschaften in Leipzig und Florenz (Magister 2006)
2006–2010 Projektarbeit im Bereich zeitgenössische Kunst (documenta, 
Berlin Biennale)
seit 2011 Promotionsstudium an der UdK Berlin (Thema: »Ordnung und 
Gemeinschaft. Die Ästhetik der Florentiner Augustinereremi-
tenkirche Santo Spirito«)
zugl. Lehraufträge an der UdK Berlin
2011–2014 Elsa-Neumann-Stipendiatin des Landes Berlin und DAAD-
Stipendiatin für Rechercheaufenthalte im Ausland
2015 Kurzzeitstipendiatin am Kunsthistorischen Institut in Florenz
Forschungsschwerpunkte
Italienische Kunstgeschichte der Vormoderne mit Fokus auf Raumkonzepte, 
städtische, politische und soziale Räume, ästhetische Ordnungen; Memorial- 
und Grabkultur; Gegenwartskunst.
Publikationsauswahl
Grenze oder Schwelle? Rahmen zwischen Architektur, Bildraum und Perfor-
manz (Arbeitstitel), in: Fridericke Conrad und Daniela Wagner (Hgg.): Rah-
men – frames. Funktionsbestimmungen in der Vormoderne, Berlin (in Vorbe-
reitung).
Raumordnungen und Regulierungen der Begräbniskultur in Florentiner Sakral-
räumen, in: Francine Giese, Markus Thome und Anna Pawlak (Hgg.): Grab, 
Erinnerung, Raum. Repräsentationskonzepte in der christlichen und islami-
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schen Kunst der Vormoderne, Berlin 2017.
Partizipation am Bau der Augustinerkirche Santo Spirito in Florenz, in: Bruno 
Klein und Katja Schröck (Hgg.): Die Kirche als Baustelle – Große Sakralbau-
ten des Mittelalters, Köln/Wien/Weimar 2013.
Florentiner Quartieri und Gonfaloni im Quattrocento – Das Viertel Santo Spirito 
und seine Hauptkirche, in: Tanja Michalsky und Grit Heidemann (Hgg.): Quar-
tieri, sestieri, seggi. Die Ordnung des sozialen Raumes in den frühneuzeitli-
chen Städten Italiens, Berlin 2012.
Die Ordensstammbäume aus dem Bibliotheksgang des Paulinerklosters, in: 
Frank Zöllner (Hg.): Speicher der Erinnerung: Die mittelalterlichen Ausstat-
tungsstücke der Leipziger Universitätskirche St. Pauli, Leipzig 2005.
11.45–12.15 Uhr
Nino Nanobashvili, München
Transformation des Wissens in einer informellen Akademie. Das 
Aktzeichnen unter Filippo Esengren
Mit »fatto nel academia« sind die kaum bekannten Zeichenkonvolute von 
Filippo Esengren überschrieben, der zwischen 1614 und 1631 in Venedig 
tätig war. Diese Mappen enthalten eine reiche Auswahl an Aktstudien und 
erlauben einen Einblick in die Praxis des Zeichnens nach dem leben-
den Modell im ersten Drittel des 17. Jahrhunderts. Die Beschriftung der 
Konvolute verweist auf die Entstehung dieser Blätter an einer informellen 
Akademie. 
Esengren verkehrte als Antiquar am Mantuaner Hof, gehörte zu dem 
gelehrten Kreis (der Accademia Desiosi) gemeinsam mit Loredano in Ve-
nedig und illustrierte 1615 unter seinem italienischen Namen Ferroverde 
die neue Ausgabe der »Immagini de gli Dei« von Vincenzo Cartari. Die 
nachgestellten Haltungen von lebenden Modellen spiegeln sein breites 
Wissen der Antike sowie der zeitgenössischen Arbeiten (von Tizian, Pal-
ma il Giovane und Alessandro Vittoria) wieder. Darüber hinaus verwen-
dete er bei der Erarbeitung der verschiedenen Körperhaltungen eine in 
damaliger Zeit wenig nachweisbare Praxis des Abklatsches, die er mög-
licherweise aus seiner Tätigkeit als Goldschmied übernahm und an sei-
nem Herkunftsort nördlich der Alpen kennenlernte.
In dem Vortrag wird anhand von drei ausgewählten Beispielen die pro-
zesshafte Entstehung dieser Zeichnungen beschrieben. Dabei soll die 
Transformation der Formen aus anderen Werken in den Zeichnungen 
nach dem zeitgemäßen Wissensstand thematisiert werden. Auch wenn 
über Esengren heute kaum noch etwas bekannt ist, wurde sein Wissen 
von den Teilnehmer der Akademie rezipiert und ist insbesondere in den 
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Gemälden von Alessandro Varotari (gen. Padovanino) wiederzufinden. 
Die Rolle Esengrens bei diesen Treffen ist weniger als die eines Lehrers 
zu betrachten als vielmehr die eines Anstifters neben seinen Gleichge-
sinnten, die von seiner Kennerschaft profitierten. Die Analyse der Akt-
zeichnungen erlaubt es, Parallelen zu den zeitgleich in ganz Italien exis-
tierenden informellen Akademien zu erkennen. 
Kurzbiografie Nino Nanobashvili
2005–2011 Studium der Kunstgeschichte in München und Tiflis (Magister-
arbeit: »Palazzo Zuccari – ein Ausbildungsort für die jungen 
Künstler?«)
2014–2016 Promotionsstipendiatin der Evangelischen Stiftung Villigst
seit 2014 wiss. Mitarbeiterin im Projekt »Episteme der Linien« am Zen-
tralinstitut für Kunstgeschichte, München
2016 Promotion an der LMU München (»Das ABC des Körpers: 
Zeichnerische Ausbildung in Italien zwischen 1560 und 1630«)
Forschungsschwerpunkte
Theorie und Praxis der Zeichnung zwischen 1550 und 1650 in Italien; künstleri-
sche Arbeitsprozesse; Zeichenbücher, Lehranweisungen.
Publikationsauswahl
Gerhart Rodenwaldt. Bemerkungen, in: Matteo Burioni, Burcu Dogramaci und 
Ulrich Pfisterer (Hgg.): Kunstgeschichten 1915. 100 Jahre Heinrich Wölfflin: 
Kunstgeschichtliche Grundbegriffe, Passau 2015, S. 355–357.
(Hg. mit Maria Heilmann, Ulrich Pfisterer und Tobias Teutenberg): Lernt Zeich-
nen! Techniken zwischen Kunst und Wissenschaft 1525–1925, Passau 2015.
(Hg. mit Maria Heilmann, Ulrich Pfisterer und Tobias Teutenberg): Punkt, Punkt, 
Komma, Strich. Zeichenbücher in Europa 1525–1925, Passau 2014.
14.00–14.30 Uhr
Allison M. Stagg, Berlin
The European Influence on Early American Artists during the Late 
18th Century
Before America gained independence in the early 1780s, there persisted 
a desire in the thirteen colonies for skilled native artists to go to Europe 
on a grand tour to learn from the great masters of painting and sculpture. 
Many young American artists, such as Charles Willson Peale and John 
Singleton Copley, were sent abroad with money offered by local towns-
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people to aid their travels and to tie them back to the American continent: 
a reminder to go, and learn, but to also return with the knowledge at-
tained.
During the eighteenth century, numerous artistic schools and acade-
mies existed in Europe, but perhaps the most important of these to the 
first generation of American artist travellers was the Royal Academy in 
London. Benjamin West, an American artist who was born in Pennsylva-
nia and arrived in Rome before settling in London, was one of the most 
influential of the Americans abroad. West became president of the Royal 
Academy in 1792, but even before his promotion to the post he welcomed 
young American artists to London, offering them the opportunity to work 
with him in his studio, to learn from his collection of European art, and 
sanctioning their attendance at the Royal Academy.
This paper will focus on the ways in which West, the Royal Academy, 
and the personal studio that West created in London for travelling Ameri-
cans helped to shape the foundation of early American painting and print 
making. Of particular interest to this topic will be comparing the strict pro-
tocol of the Royal Academy with the growing print trade for visual satire in 
London (termed by art historians as the »golden age of caricature«) and 
how this translated into an American market for fine arts objects, in large 
part because of Benjamin West and his growing number of students. This 
paper will consider how a »local« art was transformed into a more »glo-
bal« tradition made possible by the artists that travelled between America 
and Europe during the eighteenth century.
Kurzbiografie Allison M. Stagg 
2004–2005 studies (M.A.) in Art History in London
2011 PhD in Art History (»The Art of Wit: American Political Carica-
ture, 1789–1830«)
2011–2012 Jane and Morgan Whitney Senior Fellow in Drawings and 
Prints at the Metropolitan Museum of Art, New York
2013–2014 Visiting Lecturer in American Art History at JGU Mainz, Ameri-
can Studies Department
 Gerda Henkel Project Grant
2014–2016 IPODI / Marie Curie Postdoctoral Fellow at TU Berlin, Depart-
ment of Art History
since 2016 Terra Foundation Visiting Professor in American Art at FU Ber-
lin, John F. Kennedy Institute
Forschungsschwerpunkte
American art history, 18th and 19th centuries; American and European political 
caricature; graphic art; transatlantic issues of circulation and distribution.
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Publikationsauswahl
»Prints of a new kind«: Political Caricatures in the United States, 1789–1832 (in 
Vorbereitung).
Collecting American Caricatures in the Twentieth Century: Frank Weitenkampf 
and the New York Public Library, in: Imprint. Journal of the American Historical 
Print Collectors Society Vol. 37 no. 1 (2012), S. 14–24.
»Family-Ambition«: A Political Caricature of the 1804 New York Gubernatorial 
Election, in: Imprint. Journal of the American Historical Print Collectors Society 
Vol. 35 no. 1 (2010), S. 2–9.
14.45–15.15 Uhr
Martina Sitt, Kassel
Kunst-Genese und Netz-Werke bei Tischbeins Künstlerinnen oder: 
Was ein »aufgeklärter« Akademiedirektor 1777 bewirken konnte
1777 wird in Kassel die Kunstakademie gegründet. Der Hofmaler Jo-
hann Heinrich Tischbein d. Ä. wird erster Akademiedirektor. Seiner Zeit 
als Lehrer gewinnt er eine besondere Note ab. Da die Reglements die 
Aufnahme von Frauen explizit gestatten und er in seinem Atelier auch 
mehrere Frauen unterrichtet, eröffnet er ihnen nun auch institutionelle 
Zugänge zu der Kunst-»Szene« ihrer Zeit. Zahlreiche zeitgenössische 
Berichte, Briefe und Rechnungen können als Quellen hinzugezogen wer-
den. Für die Zeit bis zu Tischbeins Tod 1789 können für die ersten zwölf 
Jahre bis dato 16 Künstlerinnen namentlich belegt werden; aus der Zeit 
nach Tischbeins Tod immerhin noch weitere acht, die sich jedoch be-
reits mit »reduzierteren« Arbeitsmöglichkeiten arrangieren mussten. Die 
Archivfunde werden auch mit anderen deutschen Akademien (Dresden, 
München) im Vergleich betrachtet. Die Aspekte der Rezeption, des Mark-
tes, der sozialen / gesellschaftlichen Systeme und Rollenspiele sowie 
der Analyse und Funktion der intellektuellen Netzwerke, in denen die-
se Frauen sich bewegten, werden untersucht. Welche Qualitätskriterien 
werden an die Akademieschülerinnen angelegt, wie erhalten sie Zutritt 
zum (Kunst-)»Betrieb«, d. h. welche Rolle spielen die »Medien« dabei 
schon in jener Zeit? 
240 Jahre nach der Gründung der Kasseler Kunstakademie, die mit 
einigen unorthodoxen Überlegungen an den Start ging, lässt sich an ih-
rem Beispiel eine konkrete, lokale Facette eines umfangreicheren For-
schungsprojektes zu ihrer Geschichte beleuchten. Zugleich kann auch 
ein genereller Beitrag zur Frage nach der Künstlerinnenausbildung im 
späten 18. Jahrhundert geleistet werden. Es kann gezeigt werden, wie 
Werkstätten, Ateliers, Akademien. Transformationsorte der Kunst
115
Kunst aus/in diesen sozialen Abhängigkeitsverhältnissen zwischen Ate-
lier, Akademie und Öffentlichkeit entstand, und es lässt sich auch exem-
plarisch belegen, wie diese Abhängigkeitsverhältnisse insgesamt in den 
Debatten der Zeit aussahen.
Kurzbiografie Martina Sitt
1982–1987 Studium der Kunstgeschichte, Geschichte, Komparatistik, 
Philosophie und Wirtschaftswissenschaft in Bonn, Wien und 
Freiburg i. Br.
1990 Promotion (»Kriterien der Kunstkritik – Jacob Burckhardts un-
veröffentlichte Ästhetik als Schlüssel seines Rangsystems«)
1992–1999 Leiterin der Gemäldegalerie (Malerei des 15.–19. Jh.s) im 
Kunstmuseum Düsseldorf
2000–2010 Leiterin der Galerie Alter Meister und Stellvertreterin des Di-
rektors der Hamburger Kunsthalle
2001 Habilitation 
seit 2010 Professorin für Mittlere und Neuere Kunstgeschichte an der 
Universität Kassel
seit 2013 Mitglied im Forschungsprojekt »Tier – Mensch – Gesellschaft« 
der LOEWE-Förderung des Landes Hessen
Forschungsschwerpunkte
Niederländische Malerei des 17. Jh.s im internationalen Diskurs; Düsseldorfer 
Malerschule / deutsche Malerei des 19. Jh.s; Geschichte der Kunstakademien, 
Netzwerke der Künstlerinnen und ihr Verhältnis zu den Akademien; Probleme 
der Kunsttheorie, »Schulbildung« und Kriterien der Qualitätsdebatte und Kunst-
kritik; lokale Kunst in Düsseldorf, Hamburg, Kassel.
Publikationsauswahl
(Hg.) Aufgedeckt – Malerinnen im Umfeld Tischbeins und der Kasseler Kunst-
akademie 1777–1830, Hamburg 2016 (auch Textbeiträge).
Die Rolle der Düsseldorfer Malerschule im 19. Jahrhundert und ihre Reminis-
zenzen in der Gegenwart, in: Guido Siebert (Hg.): Naumburg und die Düssel-
dorfer Malerschule (1819–1918), Naumburg 2015, S. 81–88.
Römische Funde – wahre und falsche Geschichten um die römischen Erstlings-
werke von Johann Heinrich Wilhelm Tischbein und Wilhelm Böttner, in: Zeit-
schrift des Vereins für hessische Geschichte und Landeskunde 119 (2014), S. 
125–136.
Glanzstücke eines Meisters, der nicht Francke hieß. Beobachtungen zur Malerei 
des Thomas-Altars, Hamburg 2014.
(Hg.) Segeln, was das Zeug hält. Niederländische Gemälde des Goldenen Zeit-
alters, Ausst.-Kat. Hamburger Kunsthalle, München 2010 (auch Textbeiträge).
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Globale Objektmigration und lokale Sammlungs praxis.
Zu Problematik und Möglichkeiten der Prä sen tation 
transkultureller Objekte in west lich en Museen
Leitung: Vera Beyer, Wuppertal / Anja Grebe, Krems
Sektionsvorträge
Freitag, 10. März 2017, 9.00–15.45 Uhr, Chemie, HS 1
9.00–9.30 Uhr
Einführung durch die Sektionsleitung 
9.30–10.00 Uhr
Isabelle Dolezalek, Berlin 
Von Olifanten und Schubladen. Mediterrane Artefakte des 10.–12. 
Jahrhunderts in Berliner Sammlungen
10.00–10.15 Uhr
Diskussion
10.15–10.45 Uhr
Eva Ehninger, Berlin 
Indien im Modell
10.45–11.00 Uhr
Diskussion
11.00–11.45 Uhr
Pause
11.45–12.15 Uhr
Barbara Karl, St. Gallen
Portuguese Product Development in Bengal: A Case Study from 
the Sixteenth/Seventeenth Century
12.15–12.30 Uhr
Diskussion
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12.30–14.00 Uhr
Pause
14.00–14.30 Uhr
Christian Saehrendt, Thun
Die bildende Kunst als Ferment für das sozialistische Weltsystem. 
Künstler- und Ausstellungsaustausch zwischen der DDR und An-
gola, Mosambik und Äthiopien 1975–1988
14.30–14.45 Uhr
Diskussion
14.45–15.15 Uhr
Claudia Brink, Dresden
Spuren der Welt – Von der Kunstkammer zur musealen Präsentati-
on am Beispiel Dresdens
15.15–15.45 Uhr
Diskussion
Inhalt der Sektion
»Universalmuseen« und Museumsverbünde wie die Staatlichen Kunst-
sammlungen Dresden stehen geradezu paradigmatisch für die Präsenz 
globaler Artefakte in europäischen Sammlungen. Aus Kirchenschätzen, 
fürstlichen Wunderkammern oder bürgerlichem Privatbesitz gelangten 
sie in die musealen Sammlungen der Moderne mit ihren spezifischen, im 
Verbund mit der universitären Kunstgeschichte entwickelten Ordnungs-
strukturen. So herrschen in vielen Sammlungen kulturräumliche Katego-
rien wie z. B. »asiatische«, »islamische« oder »afrikanische« Kunst vor, 
und häufig werden Artefakte weiterhin nach »Kunst«, »Kunsthandwerk« 
und »Ethnologica« differenziert und entsprechend getrennt voneinander 
präsentiert.
Im Zuge des wachsenden Interesses an einer globalen Kunst rückt die-
se nicht allein als Repräsentantin von Kunst jenseits der westlichen Welt 
in den Blick. Es wird auch verstärkt nach den transkulturellen Biografien, 
Transfers und Bezügen gefragt – und danach, ob sie in den kulturräum-
lichen und kunsthistorischen Kategorien der westlichen Museen aufge-
hen. Ist eine hebräische Handschrift von Ibn-Sinas Kanon der Medizin, 
die in Italien herstellt wurde, ein italienisches, islamisches oder jüdisches 
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Werk? Ist ein Teppich, der nach der christlichen Eroberung Spaniens von 
arabischen Handwerkern hergestellt wurde, »islamische Kunst« oder 
»europäisches Kunsthandwerk«? Und wie verhält es sich mit einer chi-
nesischen Porzellanvase mit barocker Zinnmontur?
Die Sektion fokussiert solche transkulturellen Bezüge und Biografi-
en und geht der Frage nach, wie diese in kulturräumlich organisierten 
Sammlungen ver mittelt werden. Welche Möglichkeiten – beispielsweise 
einer von den Objekten ausgehenden Reflexion der Geschichte und Ka-
tegorien einer Sammlung – bietet dies, aber auch: Welche Risiken, etwa 
einer erneuten Universalisierung von Kunst, impliziert es? Können den 
Besuchern Alternativen zu homogenen Identitätskonstruktionen angebo-
ten werden? 
Vera Beyer, Wuppertal / Anja Grebe, Krems
Kurzbiografie Vera Beyer
1996–2002  Studium der Kunstgeschichte, Kunst und Germanistik in Sie-
gen, Vancouver und Paris 
2002–2007 Lehre und Forschung in Frankfurt/Oder, New York und Bochum
2005 Promotion an der Universität Hamburg (»Rahmenbestimmun-
gen. Funktionen von Rahmen bei Goya, Velázquez, van Eyck 
und Degas«)
2007–2008 Assistentin an der Universität Basel 
2008–2015 Leiterin der DFG-Emmy-Noether-Nachwuchsgruppe »Kosmos/
Ornatus. Ornamente in Persien und Frankreich um 1400 im 
Vergleich« an der FU Berlin
2009 Wissenschaftspreis des Regierenden Bürgermeisters von Ber-
lin
2009–2013 Co-Leiterin des Moduls »Ornament« am NFS Bildkritik – eiko-
nes an der Universität Basel
2012–2015 Einstein Junior Fellow der Einstein Stiftung Berlin
2012–2016 Leiterin des DFG-Projekts »Gegenstände des Transfers. Kon-
zepte zur Vermittlung von Transferprozessen zwischen Nahem 
Osten und Europa im musealen Kontext« im SFB »Episteme 
in Bewegung« in Kooperation mit dem Museum für islamische 
Kunst Berlin 
2015 Habilitation an der Universität Basel (»Sehen im Vergleich. 
Modalitäten von Blicken in der persischen und nordalpinen 
Buchmalerei«)
seit 2015 Akad. Rätin für Kunstgeschichte an der Bergischen Universität 
Wuppertal
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Forschungsschwerpunkte
Transkulturelle Kunstgeschichte, insbes. Bezüge zwischen Europa und dem 
Nahen Osten und deren Vermittlung in Museum und Schulunterricht; nordalpine 
und persische Buchmalerei; Ornamente; Rahmen; Bildtheorie.
Publikationsauswahl
(mit Isabelle Dolezalek, Marlene Kettner und Sophia Vassilopoulou) »Objects in 
Transfer«, Kurzfilm, 2016 [goo.gl/66ozBy].
(Hg. mit Friederike Weis und Heinrich Schulze Altcappenberg) Joseph und Zu-
laikha. Beziehungsgeschichten zwischen Indien, Persien und Europa, Ausst.-
Kat. Kupferstichkabinett Berlin 2014, Neu-Isenburg 2014.
(Hg. mit Christian Spies) Ornament: Motiv – Modus – Bild, München 2012.
Durch Blicke? Perspektiven auf Gott in persischer und niederländischer Buch-
malerei des 15. Jahrhunderts, in: David Ganz und Thomas Lentes (Hgg.): 
Sehen und Sakralität in der Vormoderne, Berlin 2011, S. 134–163.
Rahmenbestimmungen. Funktionen von Rahmen bei Goya, Velázquez, van 
Eyck und Degas, München 2008.
Kurzbiografie Anja Grebe
1989–1995  Studium der Kunst- und Medienwissenschaft, Französischen 
Literaturwissenschaft und Geschichte in Konstanz (Magister-
arbeit: »Die inszenierte Seite – Untersuchungen zur Genese 
des modernen Malerbuchs im Kontext der Beziehung von Lite-
ratur und bildender Kunst im französischen Symbolismus«)
2000 Promotion an der Universität Konstanz (»Die Ränder der 
Kunst. Buchgestaltung in den burgundischen Niederlanden 
nach 1470«)
2001–2003 wiss. Assistentin und wiss. Mitarbeiterin am Germanischen 
Nationalmuseum, Nürnberg
2008–2012 wiss. Mitarbeiterin am Lehrstuhl für Kunstgeschichte I der Uni-
versität Bamberg
2012 Habilitation an der Universität Erlangen-Nürnberg (»Überliefe-
rung als Ursprung: Ansätze zu einer kunsthistorischen Überlie-
ferungsgeschichte am Beispiel Albrecht Dürers«)
2012–2015 Privatdozentin am Institut für Kunstgeschichte der Universität 
Erlangen-Nürnberg
2013–2014 Vertretungsprofessorin für Kunstgeschichte der Universität 
Würzburg
2014–2015 wiss. Mitarbeiterin am Kunstgeschichtlichen Institut der Uni-
versität Freiburg
seit 2015 Professorin für Kulturgeschichte und Museale Sammlungswis-
senschaften an der Donau-Universität Krems
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Forschungsschwerpunkte
Museums- und Sammlungsgeschichte; Objekt und Material in der mittelalterli-
chen und frühneuzeitlichen Kunst; Renaissancekunst in Deutschland, insbes. 
Albrecht Dürer; Buchmalerei und Buchkunst; Kunst- und Kulturtransfer und Glo-
bal Art History.
Publikationsauswahl
Wahr-Scheinliche Räume. Überlegungen zur Semiotik des Interieurs in der spät-
mittelalterlichen Buch- und Tafelmalerei, in: Thomas Kühtreiber et al. (Hgg.): 
Raumstrukturen und Raumausstattung auf Burgen in Mittelalter und Früher 
Neuzeit, Heidelberg 2015, S. 143–172.
Dürer. Die Geschichte seines Ruhms, Petersberg 2013.
Albrecht Dürers »Kunstbücher« – Ordnungssysteme frühneuzeitlicher Graphik-
sammlungen und die Anfänge des »Catalogue raisonné«, in: Marburger Jahr-
buch für Kunstwissenschaft 39, 2012 (2013), S. 27–75.
(Hg. mit Thomas Eser) Heilige und Hasen. Bücherschätze der Dürerzeit, Ausst.-
Kat., Nürnberg 2008.
(Hg. mit Nikolaus Staubach) Sakralität und Komik. Ein ästhetisches Konzept in 
mittelalterlicher Kunst und Literatur, Frankfurt a. M. 2005.
Vorträge
9.30–10.00 Uhr
Isabelle Dolezalek, Berlin
Von Olifanten und Schubladen. Mediterrane Artefakte des 10.–
12. Jahrhunderts in Berliner Sammlungen
Geschnitzte Elfenbeinhörner, die sogenannten Olifante, die im 10. bis 
12. Jahrhundert im Mittelmeerraum entstanden, widersetzen sich der 
kunsthistorischen Praxis kulturräumlicher Kategorisierungen. Muster und 
Motive, Material und Herstellungstechniken waren Bestandteile einer me-
diterranen höfischen Formensprache, die über religiöse und politische 
Grenzen hinweg geschätzt wurde. 
Doch auch Olifante, Paradebeispiele der »shared court culture« (Gra-
bar) und Forschungsobjekte der transkulturellen »Mediterranean art his-
tory«, sind institutionell gebunden. Als Museumsobjekte unterliegen sie 
den Kategorisierungen ihrer jeweiligen Sammlungen. Ein Blick auf die 
Berliner Museumsinsel ist ebenso aufschlussreich wie verwirrend: Ein El-
fenbeinhorn bestückt eine Vitrine des Museums für Islamische Kunst, ein 
stilistisch ähnliches Horn befindet sich in der byzantinischen Sammlung 
des Bode-Museums und ein weiteres im Deutschen Historischen Museum. 
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Der Beitrag verfolgt zunächst die Einordnungsgeschichte der drei El-
fenbeinhörner im 19. Jahrhundert und fokussiert konzeptuelle Auseinan-
dersetzungen mit der Definition kulturräumlich und disziplinär gefasster 
Sammlungen und ihrer Objekte. Diesen historischen Einordnungspro-
zessen, welche die Rezeption mediterraner Objekte maßgeblich geprägt 
haben, wird die Frage gegenüberstellt, wie transkulturelle Objektge-
schichten in kulturräumlich definierten Sammlungen neu erzählt werden 
können. Dabei wird Bezug auf den Ausstellungsparcours »Objects in 
Transfer« genommen, der 2016 im Museum für Islamische Kunst eröffnet 
wurde. Nicht zuletzt soll die Frage nach den Möglichkeiten alternativer 
Präsentationen mediterraner Artefakte im musealen Masternarrativ auch 
aus Besucherperspektive gedacht werden: Ist ein Bewusstsein für Ein-
ordnungsprozesse und daraus resultierende Museumsnarrative Voraus-
setzung für eine globale Ausstellungspraxis?
Kurzbiografie Isabelle Dolezalek
2001–2007 Studium der Kunst- und Kulturgeschichte in London (M.A. 
Cultural and Intellectual History 1300–1650) und Lyon (M.A. 
Histoire comparée des societés médiévales chrétiennes et 
musulmanes)
2013 Promotion an der FU Berlin (»Arabic Inscriptions on the Gar-
ments of the Norman Kings of Sicily: Contextual Analyses of a 
Transcultural Ornamental Motif«)
2008–2012 wiss. Mitarbeiterin in der DFG-Emmy-Noether-Nachwuchs-
gruppe »Kosmos/Ornatus. Ornamente in Persien und Frank-
reich im Vergleich« an der FU Berlin
2012–2016 wiss. Mitarbeiterin und Koordinatorin des Projekts »Gegen-
stände des Transfers. Konzepte zur Vermittlung von Transfer-
prozessen im musealen Kontext« im SFB 980 »Episteme in 
Bewegung« an der FU Berlin und den Staatlichen Museen zu 
Berlin
2015 Nachwuchspreis des Mediävistenverbands e.V.
seit 2016 wiss. Mitarbeiterin an der TU Berlin
Forschungsschwerpunkte
Kunstgeschichte des Mittelmeerraums: Kunst der Normannen und Fatimiden, 
Hofkultur im Mittelalter; mittelalterliche Textilien; Ornament; transkulturelle und 
interdisziplinäre Kunstgeschichte; Museums- und Sammlungsgeschichte.
Publikationsauswahl
Tam miro lavacro. Reconsidering the Function of Ornament on the Baptismal 
Font of San Giovanni in Pisa, in: Hannah Baader, Emanuele Lugli und Ger-
hard Wolf (Hgg.): Pisa and the Mediterranean (im Druck).
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Arabic on Christian Kings. Textile Inscriptions on the Royal Garments from Nor-
man Sicily (Das Mittelalter, Beihefte), Berlin 2017 (im Druck).
Wissenswandel – Statuswandel: Objekte im safawidischen Stil zwischen Kunst-
museum, ethnologischer Sammlung und Depot, in: Anita Traninger und Eva 
Cancik-Kirschbaum (Hgg.): Wissen in Bewegung. Institution – Iteration – 
Transfer (Episteme in Bewegung 1), Wiesbaden 2015, S. 441–456.
Textile Conections? Two Ifrīqiyan Church Treasures in Norman Sicily and the 
Problem of Continuity across Political Change, in: Forgotten Connections? 
Medieval Material Culture and Exchange in the Central and Western Mediter-
ranean. Al-Masāq. Journal of the Medieval Mediterranean Vol. 25 no. 1 
(2013), S. 92–112.
(Hg. mit Vera Beyer und Monica Juneja) Contextualising Choices: Islamicate 
Elements in European Arts. The Medieval History Journal Vol. 15 No. 2 (2012).
10.15–10.45 Uhr
Eva Ehninger, Berlin 
Indien im Modell 
Die Sammlung des Dr. Bhau Daji Lad Museum in Mumbai, Indien, geht 
auf jene Exponate zurück, mit denen Indien auf der Great Exhibition in 
London 1851 präsentiert wurde. Im Crystal Palace wurden nicht nur he-
rausragende Beispiele indischen Handwerks gezeigt. Darüber hinaus 
hatten indische Kunsthandwerker aus Gips kleine Szenerien angefertigt, 
die kunstvoll bemalt das indische Handwerk abbildeten und zugleich vor-
führten. 
Nach dem Ende der Great Exhibition bildeten die Objekte ebenso wie 
die Gipsminiaturen den Grundstock für das neu gebaute Prince Albert 
Museum in Mumbai. Dort sollte die Sammlung dem örtlichen Kunsthand-
werk als Referenz für die eigene Arbeit dienen. Ganz im Sinne kolonialer 
Wertausschöpfung galt das Interesse der kontinuierlichen Qualität der 
Produkte. Dafür sollten die nächsten Generationen durch die Anschau-
ung der Objekte in traditionellen Produktionsweisen geschult werden. 
Nach der indischen Unabhängigkeit, mit der die Namensänderung des 
Museums einherging, wandelte sich in Indien die Bewertung der Samm-
lung. Sie ist heute stolzer Ausdruck nationaler Kulturgeschichte. Der ur-
sprünglich koloniale Zweck ihrer Zusammenstellung scheint vollkommen 
unerheblich gegenüber der Feier traditionellen indischen Kunsthand-
werks und seinen Produktionszusammenhängen. Diese Bedeutungsver-
schiebung ist nachvollziehbar, wenn man sich bewusst macht, dass die 
Gipsminiaturen keine britische Erfindung zur Illustration ihrer kolonialen 
Gebiete waren, sondern dass ihre Ästhetik eher der indischen Tradition 
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dekorativer Tonfigurinen entlehnt ist. 
In meinem Vortrag möchte ich der Rezeptionsgeschichte dieser Samm-
lung auf den Grund gehen. Die semantische Instabilität der darin ver-
sammelten Objekte ist im Sinne der »histoire croisée« (Werner/Zimmer-
mann 2002) als Potenzial zu begreifen: Die unterschiedliche Funktion der 
Sammlung für das unabhängige gegenüber dem kolonialen Indien gibt 
Aufschluss darüber, wie stark die Interpretation der Artefakte geprägt ist 
von historisch spezifischen Kontexten und deren Institutionen.
Kurzbiografie Eva Ehninger
2000–2006 Studium der Kunstgeschichte, Museum Studies, Anglistik und 
Amerikanistik in Heidelberg, Michigan und Frankfurt a. M.
2011 Promotion an der Goethe-Universität Frankfurt a. M. (»Vom 
Farbfeld zur Land Art. Ortsgebundenheit in der amerikani-
schen Kunst, 1950–1970«)
2011–2015 wiss. Assistentin an der Abteilung für Kunstgeschichte der 
Moderne und Gegenwart der Universität Bern
2015–2017 Laurenz Assistenz-Professorin für Zeitgenössische Kunst an 
der Universität Basel
seit 2017 Professorin für Kunstgeschichte der Moderne an der HU Berlin
Forschungsschwerpunkte
Fotografische Normen der Repräsentation im 19. Jh.; Theorie und Kritik des Mo-
dernismus; Wechselwirkungen zwischen künstlerischer und ästhetischer Praxis; 
Materialitäten zeitgenössischer Kunst.
Publikationsauswahl
(Hg. mit Antje Krause-Wahl) In Terms of Painting, Berlin 2016. 
(Hg. mit Magdalena Nieslony) Theorie². Potenzial und Potenzierung künstleri-
scher Theorie (Kunstgeschichten der Gegenwart 11), Bern 2014.
What’s Happening? Allan Kaprow and Claes Oldenburg Argue about Art and 
Life, in: Getty Research Journal 6 (2014), S. 195–202.
Mobile Criticism. Mike Kelleys passiv-aggressive Institutionskritik, in: Kunst-
zeitschriften und die Institutionen des Kunstbetriebs. Themenheft kritische 
berichte – Zeitschrift für Kunst- und Kulturwissenschaften Jg. 42 H. 2 (2014), 
S. 46–57.
Vom Farbfeld zur Land Art. Ortsgebundenheit in der amerikanischen Kunst, 
1950–1970, München 2013.
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11.45–12.15 Uhr
Barbara Karl, St. Gallen
Portuguese Product Development in Bengal: A Case Study from 
the Sixteenth/Seventeenth Century
Early modern India was an economic core region producing manifold 
textiles for international export. During the sixteenth century new com-
missioners entered the stage and expanded their influence from the city 
of Goa – Portuguese private merchants. In Bengal and Gujarat they dis-
covered a product group fit for the European market. Bengal production 
forms the focus of this study. By providing European prints as models for 
the professional local embroiderers they created a novel product that was 
successful in Portugal and beyond throughout the second half of the six-
teenth and the seventeenth century. The textiles were deemed valuable 
and rare enough to be included in different travel accounts, letters and 
inventories, enabling us to trace their place of production, their transpor-
tation to Europe and their reception. Their intricate iconographies reflect 
political problematics of the time and shed light onto the intracultural cir-
cumstances of Portuguese colonial life.
Kurzbiografie Barbara Karl
1995–2001 Studium der Kunstgeschichte und Sprachen in Innsbruck, Lis-
sabon, Paris und Wien
2004 Promotion an der Universität Wien (»Colchas: Indische Textili-
en des 16. und 17. Jahrhunderts aus Bangalen und Gujarat im 
Auftrag der Portugiesen«)
2004–2008 div. Auslandsaufenthalte und Stipendien (Warburg Institute, 
London; Scuola Normale Superiore, Pisa)
2008–2010 wiss. Mitarbeiterin an der Österreichischen Akademie der Wis-
senschaften
2010–2016 Kuratorin für Textilien und Teppiche im MAK – Museum für 
angewandte Kunst, Wien
seit 2016 Sammlungskuratorin im Textilmuseum St. Gallen 
Forschungsschwerpunkte
Textilien; kultureller Austausch / Global Art; Sammlungsgeschichte.
Publikationsauswahl
Embroidered Histories: Indian Textiles for the Portuguese Market of the 16th and 
17th Centuries, Wien 2016.
Silk and Propaganda: Two Ottoman Silk Flags and the Relief of Vienna, 1683, 
in: Textile History Vol. 45 No. 2 (2014), S.192–215.
Treasury – Kunstkammer – Museum. Objects from the Islamic World in the Mu-
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seum Collections of Vienna, Wien 2011.
Marvellous Things are Made with Needles … Bengal Colchas in European In-
ventories, c. 1580–1630, in: Journal of the History of Collections Vol. 23 No. 2 
(2011), S. 301–313.
Galanterie di cose rare: Filippo Sassetti’s Shopping List for the Medici Brothers, 
in: Itinerario. International Journal on the History of European Expansion and 
Global Interaction Vol. 23 No. 3 (2008), S. 23–42.
14.00–14.30 Uhr
Christian Saehrendt, Thun
Die bildende Kunst als Ferment für das sozialistische Weltsystem. 
Künstler- und Ausstellungsaustausch zwischen der DDR und An-
gola, Mosambik und Äthiopien 1975–1988
Es ist heute eine weit verbreitete Strategie, die bildende Kunst im Rah-
men internationaler Diplomatie einzusetzen. Zugleich wird von den am 
internationalen Kulturaustausch beteiligten Personen und Institutionen 
häufig die These vertreten, dass Kunst auch bei der inneren Formierung 
einer Nation, beim Aufbau einer Zivilgesellschaft, also beim »Nation Buil-
ding«, eine konstruktive Rolle spielen kann. In diesem Sinne lassen sich 
beispielsweise die Gastspiele der Weltkunstausstellung »documenta« in 
gescheiterten Staaten wie Afghanistan (2012) oder Griechenland (2017) 
interpretieren.
Viele afrikanische und asiatische Nationen erlangten die Unabhängig-
keit erst nach dem Zweiten Weltkrieg. Für den Ostblock ergab sich in den 
beiden Jahrzehnten zwischen 1955 und 1975 eine historische Chance, 
sich zu einem globalen System zu erweitern. Auf verschiedenen Ebe-
nen agierte dabei die DDR in Afrika und Nahost als Juniorpartner der 
UdSSR. Nicht nur durch Hilfe und Zusammenarbeit in den Bereichen von 
Sicherheit, Technologie und Wirtschaft sollte langfristiger Einfluss auf die 
Eliten jener neuen Staaten gesichert werden, auch Kunst, Bildung und 
marxistische Schulung gehörten zum außenpolitischen Instrumentari-
um der DDR. Mit der Verbreitung eines weltweit gültigen sozialistischen 
Kunstbegriffs sollte dem kapitalistischen Kunstmarkt im globalen Süden 
die Stirn geboten und zugleich der ideologische Einfluss auf die dort neu 
entstehende Kunstszene gesichert werden. Ausstellungsaustausch, Sti-
pendienprogramme und Hilfe beim Aufbau neuer Kunstakademien dien-
ten als Instrumente einer Politik, die die fortschreitende Integration eines 
»sozialistischen Weltsystems« zum Ziel hatte. 
Im Zentrum des Vortrags stehen die kulturpolitischen Beziehungen 
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der DDR zu Äthiopien, Angola und Mosambik. Auf welche Weise leis-
tete Kunst aus der DDR einen Beitrag zum »Nation Building« in diesen 
Ländern? Gab es einen nennenswerten Transfer von Künstlern, Wissen-
schaftlern und Artefakten? Wie nachhaltig, wie erfolgreich war diese Ko-
operation?
Kurzbiografie Christian Saehrendt
1998–2002 Studium der Kunstgeschichte und Neuesten Geschichte in 
Berlin und Heidelberg
2002 Promotion an der Universität Heidelberg (»E. L. Kirchner: 
Bohème-Identität und nationale Sendung«)
seit 2003 freiberuflicher Kunsthistoriker und Publizist
 Lehrbeauftragter an der HU Berlin, der Stanford University und 
der Universität Kassel
seit 2005 Guest Lecturer u. a. an den Universitäten von Edinburgh, 
Glasgow, Zürich (ZhdK) und Bryn Mawr College (Philadelphia) 
sowie an den Kunsthochschulen Saarbrücken, Bern, Offen-
bach und Karlsruhe (HfG)
Forschungsschwerpunkte
Kunstausstellungen als Mittel auswärtiger Kulturpolitik; Geschichte der Ausstel-
lung »documenta«; politische Denkmäler im 20. Jh. (Plastik und Architektur); 
Expressionismus, speziell: Künstlergruppe »Die Brücke«.
Publikationsauswahl
Gefühlige Zeiten. Die zwanghafte Sehnsucht nach dem Echten, Köln 2015.
Kassel. Documenta-Geschichten, Mythen und Märchen, Köln 2012.
Kunst als Botschafter einer künstlichen Nation. Studien zur Rolle der bildenden 
Kunst in der Auswärtigen Kulturpolitik der DDR, Stuttgart 2009.
Die Kunst der »Brücke« zwischen Staatskunst und Verfemung. Expressionisti-
sche Kunst als Politikum in der Weimarer Republik, im »Dritten Reich« und im 
Kalten Krieg, Stuttgart 2005.
Der Stellungskrieg der Denkmäler. Kriegerdenkmäler im Berlin der Zwischen-
kriegszeit, Bonn 2004.
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14.45–15.15 Uhr
Claudia Brink, Dresden
Spuren der Welt – Von der Kunstkammer zur musealen Präsentati-
on am Beispiel Dresdens
Die Faszination des Seltenen und als fremd Empfundenen, die das Sam-
meln von artificialia, naturalia, scientifica und ethnographica seit der Mitte 
des 16. Jahrhunderts maßgeblich geprägt hat, lässt sich bis heute an den 
Beständen der Staatlichen Kunstsammlungen Dresden deutlich ablesen. 
Ein neu erwachtes Interesse an der Welt bestimmte das Denken seit 
der Frühen Neuzeit: Aus der mittelalterlichen Auffassung von curiositas 
als Laster der Augenlust und Selbstüberhebung des Menschen war die 
Tugend der Weltneugierde im Sinne eines legitimen und umfassenden 
Erkenntnisstrebens geworden. In großer Zahl gelangten seltene, kuriose 
oder »exotisch« anmutende Objekte in die fürstlichen Sammlungen, wo 
sie die Rolle von Kulturbotschaftern übernehmen konnten – im Dienste 
der höfischen Repräsentation, aber auch, wie an zeitgenössischen Quel-
len gezeigt werden kann, orientiert an dem besonderen Interesse und 
Anspruch eines wachsenden Publikums.
Der Blick auf den Wandel der Präsentationsformen seit Beginn des 
Sammelns in Dresden soll den Bogen bis in die Gegenwart spannen. 
Waren die Objekte der unterschiedlichsten Gattungen und Herkunft in-
nerhalb der Kunstkammer noch zu einem Kompendium des Wissens und 
Repertoire künstlerischer Fertigkeiten zusammengefasst, so hat die all-
mähliche Ausdifferenzierung der Bestände in Spezialmuseen seit dem 
18. Jahrhundert die Rolle der Kunst als Mittler zwischen den Kulturen in 
den Hintergrund treten lassen. Drei in jüngster Zeit konzipierte Ausstel-
lungen unternahmen den Versuch, die Grenzen musealer Zugehörigkei-
ten durchlässiger zu gestalten und die globalen Artefakte als Zeugnisse 
eines interkulturellen Austausches sammlungsübergreifend in neue Zu-
sammenhänge zu stellen. Anhand dieser drei Beispiele lassen sich Fra-
gen nach den Chancen und Möglichkeiten heutiger musealer Praxis als 
Formen der Inszenierung, der Musealisierung und der Kontextualisierung 
diskutieren.
Kurzbiografie Claudia Brink
 Studium der Kunstgeschichte, Klassischen Archäologie und 
Philosophie in Hamburg mit längeren Forschungsaufenthalten 
in Paris, London und Florenz
1990–1993 Kuratorin am Museum für Kunst und Gewerbe in Hamburg 
(Ausstellung »Pegasus und die Künste«)
1994–1996 Stipendiatin des Graduiertenkollegs »Politische Ikonographie« 
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an der Universität Hamburg
1997 Promotion an der Universität Hamburg (»Arte et Marte. Kriegs-
kunst und Kunstliebe im Herrscherbild des 15. und 16. Jahr-
hunderts in Italien«)
1997–2007 freischaffende Kunsthistorikerin in Hamburg und Dresden
seit 2008 wiss. Mitarbeiterin im Grünen Gewölbe der Staatlichen Kunst-
sammlungen Dresden
Forschungsschwerpunkte
Zwischenhöfische Kunstbeziehungen; globale Vernetzung der Kulturen; Samm-
lungsgeschichte der Staatlichen Kunstsammlungen Dresden.
Publikationsauswahl
»auf daß Ich alles zu sehen bekhomme«. Die Dresdner Kunstkammer und ihr 
Publikum im 17. Jahrhundert, in: Dirk Syndram und Martina Minning (Hgg.): 
Die kurfürstlich-sächsische Kunstkammer in Dresden. Geschichte einer 
Sammlung, Dresden 2012, S. 380–407. 
(Hg. mit Jutta Kappel) Mit Fortuna übers Meer. Sachsen und Dänemark – Ehen 
und Allianzen im Spiegel der Kunst, Ausst.-Kat. Staatliche Kunstsammlungen 
Dresden, München/Berlin 2009.
(Hg. mit Martin Warnke) Aby Warburg. Der Bilderatlas MNEMOSYNE, Berlin 
2000.
Arte et Marte. Kriegskunst und Kunstliebe im Herrscherbild des 15. und 16. 
Jahrhunderts in Italien, München/Berlin 2000.
(Hg. mit Wilhelm Hornbostel) Pegasus und die Künste, Ausst.-Kat. Museum für 
Kunst und Gewerbe Hamburg, München 1993.
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Vernetzte Fotografie.
Aspekte analoger und digitaler Mobilität
Leitung: Julia Bärnighausen, Florenz / Marie-Sophie Himmerich,  
Baden-Baden/Dresden / Bertram Kaschek, Dresden /  
Stefanie Klamm, Berlin
Sektionsvorträge
Freitag, 10. März 2017, 9.00–15.45 Uhr, Chemie, HS 2
9.00–9.30 Uhr
Einführung durch die Sektionsleitung 
9.30–10.00 Uhr
Costanza Caraffa, Florenz
Fotografien als mobile Objekte: Ein materieller Ansatz
10.00–10.15 Uhr
Diskussion
10.15–10.45 Uhr
Agnes Matthias, Dresden
Ein »Tropenkoffer voller Exotica und Photoplatten« – Das Negativ 
und das koloniale Blickregime
10.45–11.00 Uhr
Diskussion
11.00–11.45 Uhr
Pause
11.45–12.15 Uhr
Susan Douglas, Guelph / Melanie Hayes, Guelph
The Cultures of Property: Collections and Art Loss Databases in 
the Context of Law
12.15–12.30 Uhr
Diskussion
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12.30–14.00 Uhr
Pause
14.00–14.30 Uhr
Kristin Dittrich, Dresden
Werkzeuge des Kurators – Wie Klaus Honnef Fotografie auf die  
documenta brachte
14.30–14.45 Uhr
Diskussion
14.45–15.15 Uhr
Alexander Streitberger, Louvain-la-Neuve
Verhaltensweisen im »virtual window«. Praktiken der Fotografie in 
Camille Henrots »Grosse Fatigue« (2013)
15.15–15.45 Uhr
Diskussion
Inhalt der Sektion
Die weltweite Verbreitung der fotografischen Digitaltechnik sowie eine zu-
nehmende mediale Vernetzung haben in den letzten Jahren nicht nur zu 
exponentiellen Wachstumsraten in der Bildproduktion, sondern auch zu 
einer gesteigerten Mobilität fotografischer Aufnahmen geführt. Auch ana-
logen Fotografien ist aufgrund ihrer massenhaften Produktion und Distri-
bution bereits der Aspekt des Globalen eingeschrieben: Als multiple Ori-
ginale zirkulieren sie in sozialen, künstlerischen und wissenschaftlichen 
Netzwerken auf der ganzen Welt. Wie Sedimente setzen sich analoge 
und digitale Bilder in Archiven, Sammlungen und Museen, in privaten, 
öffentlichen und digitalen Räumen ab. Ihre jeweils irreduzible Materialität 
begründet zudem ihre potentielle agency: Als mobile Objekte, Informati-
onsträger und Machtinstrumente sind sie nicht nur formbar, sondern ver-
fügen auch über eine formierende Kraft. Stets an lokale Produktions- und 
Wahrnehmungsbedingungen gebunden, vermitteln Fotografien Wissen 
und Weltanschauungen zwischen Kontinenten, Kulturen und Institutio-
nen über territoriale Grenzen hinweg.
Ziel der Sektion ist es, das Phänomen der Mobilität analoger und digi-
taler Fotografien in ästhetischen und wissenschaftlichen Kontexten näher 
zu beleuchten. Mit welchen Strategien antworten Kunst und Wissenschaft 
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auf die Effekte einer räumlich-zeitlichen Dynamisierung bzw. Stillstellung 
fotografischer Bilder? Wie verarbeiten sie das Thema globaler Bildwan-
derung? Welche (neuen) Konstellationen werden in den künstlerischen 
und archivarischen Praktiken des Sammelns und Ordnens generiert?
Anhand kunsthistorischer Dokumentarfotografien, eines Konvoluts eth-
nografischer Glasplattennegative, der Debatte um den rechtlichen Sta-
tus digitaler Reproduktionen von Kunstwerken, der Arbeit einflussreicher 
Fotokuratoren sowie aktueller künstlerischer Positionen werden die ge-
nannten Fragen in der Sektion exemplarisch erörtert. Dabei soll auch das 
epistemologische und kritische Potenzial des Mobilitätsbegriffs für Foto- 
und Kunstgeschichte diskutiert werden.
Julia Bärnighausen, Florenz / Marie-Sophie Himmerich, Baden-Baden/
Dresden / Bertram Kaschek, Dresden / Stefanie Klamm, Berlin
Kurzbiografie Julia Bärnighausen
2006–2014 Studium der Kunst- und Bildgeschichte und Geschichte in 
Berlin (Masterarbeit: »Strategien kunsthistorischen Arbeitens 
am Beispiel der Abbildungssammlung Wilhelm Fraengers 
(1890–1964)«)
2010–2014 stud. Hilfskraft in der Alfred Ehrhardt Stiftung, Berlin
2012 stud. Hilfskraft im Datenbank-Projekt »Census of Antique 
Works of Art and Architecture Known in the Renaissance« an 
der Berlin-Brandenburgischen Akademie der Wissenschaften
2013–2014 stud. Hilfskraft im Projekt »Das Technische Bild« am Hermann 
von Helmholtz-Zentrum für Kulturtechnik der HU Berlin
2014–2015 wiss. Mitarbeiterin (Archivleitung) in der Alfred Ehrhardt Stif-
tung, Berlin
seit 2015 wiss. Mitarbeiterin im BMBF-Verbundprojekt »Foto-Objekte. 
Fotografien als (Forschungs-) Objekte in Archäologie, Ethno-
logie und Kunstgeschichte« am Kunsthistorischen Institut in 
Florenz
seit 2016 Promotionstudium an der HU Berlin (Thema: »Die Galleria 
Sangiorgi in Rom. Fotografische Praktiken im Kunsthandel 
des 19. und frühen 20. Jahrhunderts«)
Forschungsschwerpunkte
Frühe und zeitgenössische Fotografie; Archive und Sammlungen; Geschichte 
und Theorie der Kunstgeschichte; Wissens- und Wissenschaftsgeschichte.
Publikationsauswahl
Foto-Objekte und Kunstgewerbe in der Photothek. Eine Onlineausstellung des 
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Kunsthistorischen Instituts in Florenz, online publ. 2015 [goo.gl/Fp5DcT].
(Redaktion) Wissenschaftsblog »Foto-Objekte. Fotografien als (Forschungs-)
Objekte in Archäologie, Ethnologie und Kunstgeschichte«, online seit 2015 
[goo.gl/EdZAAL].
(Mitarbeit) Mikrofotografie. Schönheit jenseits des Sichtbaren, hg. von Ludger 
Derenthal und Christiane Stahl, Berlin 2010/11.
(mit Kathrin Olhöft) Das Archiv Gustav Hildebrand in der Deutschen Fotothek in 
Dresden, online publ. 2010 [goo.gl/ZM3rTl].
Kurzbiografie Marie-Sophie Himmerich
2005–2012 Studium der Kunstgeschichte und der Französischen und  
Iberoromanischen Philologie in Köln, Paris, Granada und Bonn 
(Magisterarbeit: »Spuren der Wirklichkeit zwischen Gabe und 
Entzug – Überlegungen zu Sophie Ristelhubers ›Fait‹ (1992)«)
2011–2013  kuratorische Assistentin der Ausstellungsreihe »Secret Univer-
se« der Nationalgalerie im Hamburger Bahnhof – Museum für 
Gegenwart, Berlin
seit 2013  wiss. Mitarbeiterin mit erhöhtem Lehrdeputat an der TU Dres-
den
seit 2016  wiss. Volontärin an der Staatlichen Kunsthalle Baden-Baden
Forschungsschwerpunkte
Kunst und visuelle Kultur im 20. und 21. Jh.; Geschichte und Theorie der Foto-
grafie; Medien und Werkstrategien zeitgenössischer Kunst.
Publikationsauswahl
Disruption, Photography and the Idea of Aesthetic Resistance: Sophie Ristel-
hueber’s Gulf War Photographs, in: Lars Koch und Johannes Pause (Hgg.): 
Aesthetics of Disruption, New York 2017 (im Erscheinen).
Kurzbiografie Bertram Kaschek
 Studium der Kunstgeschichte, Neueren Deutschen Literatur 
und Philosophie in Marburg und Berlin
seit 2003 wiss. Mitarbeiter am Institut für Kunst- und Musikwissenschaft 
der TU Dresden
2006–2007 Predoctoral Fellow am Getty Research Center, Los Angeles
2009 Promotion an der TU Dresden (»Weltzeit und Endzeit. Die 
›Monatsbilder‹ Pieter Bruegels d. Ä.«)
seit 2014 wiss. Mitarbeiter am Kupferstich-Kabinett der Staatlichen 
Kunstsammlungen Dresden als Postdoc-Stipendiat der Volks-
wagenStiftung
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Forschungsschwerpunkte
Niederländische und deutsche Kunst der Frühen Neuzeit; Landschaftskunst der 
Frühen Neuzeit; Ästhetik des Subversiven; Kunst in der DDR; Fotografie.
Publikationsauswahl
Vom Relikt zur Reflexion. Die Zerstörung Dresdens in fotografischen Zeugnis-
sen, in: Walter Schmitz (Hg.): Die Zerstörung Dresdens. Antworten der Küns-
te, Dresden 2017 (im Erscheinen).
See Venice and Die. L’Ultimo Programma. A »Project« by Timm Rautert, Alten-
burg 2015.
(Hg. mit Thomas Schauerte und Jürgen Müller) Von der Freiheit der Bilder. 
Spott, Kritik und Subversion in der Kunst der Dürerzeit, Petersberg 2013.
Weltzeit und Endzeit. Die »Monatsbilder« Pieter Bruegels d. Ä., München 2012.
(Hg. mit Jürgen Müller und Wilfried Wiegand) Bilder machen. Fotografie als Pra-
xis, Dresden 2010.
Kurzbiografie Stefanie Klamm
1996–2005 Studium der Geschichte, Klassischen Archäologie, Kulturwis-
senschaft und Philosophie in Berlin und Amsterdam (Magis-
terarbeit: »Der wissenschaftliche Einsatz der Fotografie in der 
deutschen Archäologie des 19. Jahrhunderts«)
2006–2009 wiss. Mitarbeiterin am Max-Planck-Institut für Wissenschafts-
geschichte, Berlin 
2009–2010 Predoctoral Fellow am Getty Research Institute, Los Angeles
2010–2011 Stipendiatin in der Projektgruppe »Cultural Theory and its Ge-
nealogies« des Exzellenzclusters TOPOI an der HU Berlin
2011–2012 Research Fellow im Rahmen des Programms »Werkzeuge 
des Entwerfens« am Internationalen Kolleg für Kulturtechnik-
forschung und Medienphilosophie der Bauhaus-Universität 
Weimar
2012 Promotion an der HU Berlin (»Bilder des Vergangenen. Strate-
gien archäologischer Visualisierung im 19. Jahrhundert«)
2012–2014 wiss. Museumsassistentin i. F. bei den Staatlichen Museen zu 
Berlin
2013 Förderpreis der Deutschen Gesellschaft für Geschichte der 
Medizin, Naturwissenschaft und Technik
seit 2015 wiss. Mitarbeiterin im BMBF-Verbundprojekt »Foto-Objekte« in 
der Sammlung Fotografie der Kunstbibliothek der Staatlichen 
Museen zu Berlin
Forschungsschwerpunkte
Geschichte der visuellen Medien (Fotografie, Zeichnung) im 19. und 20. Jh.; 
visuelle Praktiken in den Wissenschaften, insbes. Fotografie; materielle Kulturen 
Vernetzte Fotografie
136
der Natur- und Geisteswissenschaften; Museums- und Sammlungsgeschichte; 
Geschichte archäologischer Praktiken.
Publikationsauswahl
Bilder des Vergangenen. Visualisierung in der Archäologie im 19. Jahrhundert: 
Fotografie – Zeichnung – Abguss (Humboldt-Schriften zur Kunst- und Bildge-
schichte 20), Berlin 2017.
Reverse – Cardboard – Print: the Materiality of the Photographic Archive and its 
Function, in: Gregg Mitman und Kelley Wilder (Hgg.): Documenting the World, 
Chicago 2016.
Graben – Fotografieren – und Zeichnen? Praktiken der Visualisierung auf deut-
schen Ausgrabungen um 1900, in: Herta Wolf und Michael Kempf (Hgg.): 
Zeigen und/oder beweisen? Die Fotografie als Kulturtechnik und Medium 
des Wissens (Studies in theory and history of photography 7), Berlin 2016, S. 
247–266.
(Hg. mit Ludger Derenthal) Fotografie im Ersten Weltkrieg, Leipzig 2014.
Ausstellen des Abwesenden: Modelle und Rekonstruktionen in der Archäologie, 
in: Ernst Seidl, Thomas Beck und Frank Duerr (Hgg.): Wie Schönes Wissen 
schafft, Ausst.-Kat. Museum der Universität Tübingen MUT, Tübingen 2013, 
S. 214–219.
Vorträge
9.30–10.00 Uhr
Costanza Caraffa, Florenz
Fotografien als mobile Objekte: Ein materieller Ansatz
Fotografien sind, ob analog oder digital, technisch bereits auf Reprodukti-
on angelegt und damit von Grund auf mobile Objekte: Gerade ihre mate-
riellen Eigenschaften (wie Produktionsverfahren, Einschreibungen, Prä-
sentationsformen) ermöglichen und begleiten ihre Verbreitung in lokalen 
wie globalen Netzwerken. Anhand kunsthistorischer Dokumentarfotogra-
fien soll programmatisch gezeigt werden, inwiefern ein explizit materieller 
Ansatz zum Verständnis und zur Erschließung fotografischer Mobilität 
beitragen kann.
Kunsthistoriker wie J. Burckhardt und H. Wölfflin erwarben u. a. auf 
ihren Reisen Fotografien von Kunstwerken als Arbeitsinstrumente für ihre 
eigenen Forschungen und transportierten diese zu ihren Wirkungsorten. 
Hier gingen sie dann als Nachlässe in die Archive von Universitäten und 
Forschungsinstituten über, die sich nun der digitalen Aufarbeitung die-
ser Konvolute in Form von Online-Editionen widmen. Fotografien reisen 
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durch verschiedene Länder und Institutionen, aber auch durch soziale, 
politische und kulturelle Kontexte, durchlaufen auf diesen Wegen unter-
schiedliche Formate und nehmen immer wieder neue, oft auch divergie-
rende Funktionen und Bedeutungszuschreibungen an. An den Notizen, 
Stempeln, Beschriftungen und Beschädigungen auf den Vorder- und 
Rückseiten sowie den Kartonträgern solcher Fotografien bildet sich ihr 
Itinerar ab: Die eigene Mobilität ist ihnen sichtbar eingeschrieben. Als ma-
terielle Akteure gestalten Fotografien darüber hinaus wissenschaftliche 
Disziplinen wie die Kunstgeschichte mit.
Auch Fotoarchive sind materielle Gegenstände, in denen sich Foto-
grafien nicht nur zwischen den Fotoschachteln bewegen. Der materielle 
Ansatz ermöglicht es, über traditionelle Muster der (auch) ästhetischen 
Hierarchisierung von Fotografien hinwegzukommen, nach denen sich der 
»auktoriale« Blick der Kunstgeschichte häufig gerichtet hat. Erst die An-
erkennung der Materialität von Fotografien und Fotoarchiven lässt sie ihr 
volles epistemologisches Potential entfalten.
Kurzbiografie Costanza Caraffa
1985–1992 Studium der Architektur mit Schwerpunkt Architekturgeschich-
te in Mailand (tesi di laurea: »Il governo spagnolo come com-
mittente di architettura nello Stato di Milano«)
2000–2005 wiss. Assistentin an der Bibliotheca Hertziana, Rom
2003 Promotion an der FU Berlin (»Un Tempio molto più ampio per i 
Cattolici. Gaetano Chiaveri architetto romano della chiesa cat-
tolica di corte a Dresda«)
2005–2006 Forschungskoordinatorin am Archivio del Moderno, Accademia 
di architettura der Università della Svizzera italiana, Mendrisio
seit 2006 Leiterin der Photothek am Kunsthistorischen Institut in Florenz
Forschungsschwerpunkte
Fotografien, Archive und der »material turn«; Geschichte der Fotografie als Me-
dium der Forschung in Kunst- und Kulturgeschichte; Fotografie, Krieg und Kon-
zepte vom Kulturerbe; Architekturgeschichte und Geschichte der Stadt in Italien 
und Europa.
Publikationsauswahl
(Hg. mit Tiziana Serena) Photo Archives and the Idea of Nation, Berlin/Mün-
chen/Boston 2015.
(mit Almut Goldhahn) Fotografien als Forschungsobjekte. Der Nachlass Gustav 
Ludwigs in der Photothek des Kunsthistorischen Instituts in Florenz, in: Ulrich 
Hägele und Irene Ziehe (Hgg.): Fotografien und Film im Archiv. Sammeln, 
Bewahren, Erforschen (Visuelle Kultur. Studien und Materialien 6), Münster/
New York/München/Berlin 2013, S. 73-84.
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(Hg. mit Tiziana Serena) Archivi fotografici. Spazi del sapere, luoghi della ricer-
ca. Themenheft Ricerche di Storia dell’Arte 106 (2012).
(Hg.) Photo Archives and the Photographic Memory of Art History (I Mandorli 
14), München/Berlin 2011.
Gaetano Chiaveri (1689–1770), architetto romano della Hofkirche di Dresda 
(Studi della Bibliotheca Hertziana 1), Cinisello Balsamo, Mailand 2006.
10.15–10.45 Uhr
Agnes Matthias, Dresden
Ein »Tropenkoffer voller Exotica und Photoplatten« – Das Negativ 
und das koloniale Blickregime
Mit der digitalen Fotografie ist das Negativ als Ausgangspunkt des foto-
grafischen Bildes verschwunden. »Negativ« meint aber auch die Trope ei-
ner potentiell unendlichen Produktion und Reproduktion von Bildern. Der 
Beitrag will sich diesen beiden Dimensionen des Negativs am Beispiel 
eines Konvoluts von 150 Glasplattennegativen aus der fotografischen 
Sammlung des Museums für Völkerkunde Dresden (SKD) widmen. Sie 
stammen aus dem Nachlass des gebürtigen Dresdner Kaufmanns Karl 
Rudolph Richter, der in den 1910er Jahren im Bismarck-Archipel tätig 
war. Nach Dresden war er mit einem »Tropenkoffer voller Exotica und 
Photoplatten« zurückgekehrt. Die Negative bergen mit Landschaften und 
Genreszenen ein Motivrepertoire europäischer Sehnsüchte; vor allem 
aber stechen verschiedene Serien mit zumeist männlichen Aktmodellen 
hervor. Exemplarisch lassen sich daran die ideologischen Parameter 
einer stereotypen kolonialen Bildproduktion skizzieren. Die Aufnahmen 
sprechen von der Speisung einer (homo-)erotischen Fantasie des be-
gehrenswerten »Anderen«. Der vermeintliche, inszenierte Naturzustand 
verweist auf die Idee von Ursprünglichkeit, wie sie sich in Reisebeschrei-
bungen des pazifischen Raums als »Paradies« wiederfindet.
Diese Bilder als Negativ zu denken, beinhaltet eine metaphorische Zu-
spitzung. Michel Frizots »Paradigma der Umkehrung« in der Negativität 
erfährt in Bezug auf das Fotografieren »schwarzer« Körper eine Doppe-
lung. Erst in der erneuten Tonwertumkehr bei der Herstellung des Posi-
tivs wird das koloniale Blickregime im Sinne der gesellschaftlichen Ord-
nung reproduziert, das auf der Betrachtung »schwarzer« Objekte durch 
»weiße« Subjekte basiert. So werden die realen Personen, die damals 
für Richter posieren mussten, hinter den Projektionen europäischer Fan-
tasien und Wünsche unsichtbar. Die Rückbindung dieser Bilder an den 
konkreten Körper des Negativs bedeutet, sich mit der Matrize für die zir-
kulierenden Reproduktionen dieser Imaginationen auseinanderzusetzen.
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Kurzbiografie Agnes Matthias
1994–2000 Studium der Kunstwissenschaft, Kunstgeschichte und Empiri-
schen Kulturwissenschaft in Karlsruhe und Tübingen (Magis-
terarbeit: »Fotografie und Krieg. Positionen zweier zeitgenös-
sischer Künstler: Willie Doherty und Alfredo Jaar«)
2003 Promotion an der Universität Tübingen (»Die Kunst, den Krieg 
zu fotografieren. Krieg in der künstlerischen Fotografie der 
Gegenwart«)
2004–2005 Stipendiatin der Alfried Krupp von Bohlen und Halbach Stif-
tung im Programm »Museumskuratoren für Fotografie«
2005–2010 freiberufliche Kuratorin (Tätigkeiten am Museum Folkwang 
und an den Technischen Sammlungen Dresden und dem Kup-
ferstich-Kabinett der Staatlichen Kunstsammlungen Dresden)
2010–2011 wiss. Mitarbeiterin bei den Staatlichen Kunstsammlungen 
Dresden
2011–2014 Leiterin der Grafischen Sammlung und Kuratorin am Kunstfo-
rum Ostdeutsche Galerie Regensburg
seit 2014 wiss. Mitarbeiterin bei den Staatlichen Kunstsammlungen 
Dresden
Forschungsschwerpunkte
Fotografische Repräsentationsstrategien im ethnologischen Kontext; Fotografie 
und Krieg; Intermedialität von Grafik, Zeichnung, Fotografie; Materialästhetik 
zeichnerischer und druckgrafischer Verfahren.
Publikationsauswahl
Stefan Moses. Lovis-Corinth-Preis 2014, Ausst.-Kat. Kunstforum Ostdeutsche 
Galerie Regensburg, Heidelberg/Berlin 2015.
Heimat? Osteuropa in der zeitgenössischen Fotografie, Ausst.-Kat. Kunstforum 
Ostdeutsche Galerie Regensburg, Bielefeld 2014.
(Hg. mit Birgit Dalbajewa und Peter Hahn) Kokoschka als Zeichner. Die Samm-
lung Willy Hahn, Ausst.-Kat. Kupferstich-Kabinett der Staatlichen Kunstsamm-
lungen Dresden, Ostfildern 2011.
KunstFotografie. Katalog der Fotografien von 1839 bis 1945 aus der Sammlung 
des Dresdner Kupferstich-Kabinetts, Bestandskatalog Kupferstich-Kabinett 
der Staatlichen Kunstsammlungen Dresden, Berlin/München 2010.
Clichés-verre von Corot, Daubigny und anderen aus deutschen Sammlungen, 
Ausst.-Kat. Kupferstich-Kabinett der Staatlichen Kunstsammlungen Dresden, 
Berlin/München 2007.
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11.45–12.15 Uhr
Susan Douglas, Guelph / Melanie Hayes, Guelph
The Cultures of Property: Collections and Art Loss Databases in 
the Context of Law
Which (naturalized) constellations are (re-)produced in archival practices 
of collecting and attributing artworks to facilitate the operations of digital 
search engines devoted to provenance research? Connecting Dresden’s 
tragic history of wartime plunder to provenance research, this paper 
examines the effects of photography’s accelerated mobility on databases 
of missing and looted World War II art. 
Due to a rise in the number of copyright claims based upon »natural-
ized common sense« (Drassinower) and what appears to be a lack of 
judicial clarity around the practice of photography, many reproductions of 
artworks in the public domain are effectively being censored on the Inter-
net, to the detriment of initiatives seeking to meet the goals of shared cul-
tural information. Digital copies of artistic works are predominantly treated 
as analogue photographs under the law; images on the Web have been 
determined by courts to be mechanical productions lacking the necessary 
creativity and originality to qualify for copyright protection (e. g. Bridgeman 
v. Corel), and the lack of physical evidence in Web content contributes to 
such widely held perceptions. Some critics (e. g. Lastowka) suggest that 
our notion of what a copy is has changed art history in a fundamental way. 
The issues raised by limiting access to provenance information, particu-
larly associated with limitations and concerns around the sharing of visual 
information about works, are allowing the maintenance of a status quo in 
restitution cases and in the retrieval of lost works while simultaneously 
limiting research in the field of cultural heritage management.
The first section of the paper discusses the key features of the lead-
ing databases of unlawfully confiscated and missing works of art and 
points to the challenges selected databases pose for users who try to 
pull up information from them online. It goes on to explain how, with an 
escalation in global art crime linked to the art market, law enforcement 
agencies and related institutions are working towards the goal of greater 
information dissemination in the public realm before analyzing what this 
means for »lost« art. This paper argues that a detailed asset inventory is 
hindered by the perception of art reproductions as property. The question 
of photographic likenesses caught in copyright disputes and ownership 
represents a larger conflict between private and public interests, and in 
terms of the sharing of information to recover stolen works, the prevalent 
definition of digitized images as property maintained absolutely by copy-
Vernetzte Fotografie
Vernetzte Fotografie
141
right ultimately hinders law enforcement’s efforts to stem art crime.
Kurzbiografie Susan Douglas
1989–1991 studies in Art History, Critical Theory and Historiography in Ot-
tawa, Canada (thesis: »Windows into Canadian Art«) 
1998 PhD at Concordia University (»Contingencies: visualizing ten-
sions between contemporary critical theory and Canadian art 
practice«)
1998 Postdoctoral studies at Columbia University (»In the Field of 
Visibility: Cadieux, Houle, Lukacs«) 
since 1998 Associate Professor at University of Guelph
Forschungsschwerpunkte
Art and law; visual cultures; digital art history; copyright; museum studies.
Publikationsauswahl
Ethical Databases: Case Studies and Remaining Gaps in Cultural Heritage In-
formation Sharing, in: The International Journal of Cultural Property (erscheint 
2017).
Access to Loss: Copyleft and the Protection of Visual Information, in: Art An-
tiquity and Law 21 (2016), S. 101–116.
Returning Photographs, in: Proceedings of the CIHA-SAVAH Colloquium 2011 
(University of Witswatersrand, Johannesburg), 2013.
(mit Marita Sturken und Lisa Cartwright): Practices of Looking: An Introduction to 
Visual Culture. First Canadian Edition, Toronto 2012.
Kurzbiografie Melanie Hayes
2006–2010 studies (B.A.) in Art History, Criticism and Conservation in 
Guelph
2012–2015 studies (M.A.) in Art History and Visual Culture in Guelph
2013–2014  graduate research assistant at University of Guelph
2014  curatorial assistant »Art in the Open 2014«, Charlottetown
 curatorial research assistant at Confederation Centre Art Gal-
lery, Charlottetown
since 2014  freelance research assistant / writer
Publikationsauswahl
Piracy in Canada: Bad faith and poor conduct can have a large impact on dam-
ages, in: Journal of Intellectual Property Law & Practice Vol. 9 No. 4 (2014), 
S. 271–272. 
Vernetzte Fotografie
142
14.00–14.30 Uhr
Kristin Dittrich, Dresden
Werkzeuge des Kurators – Wie Klaus Honnef Fotografie auf die do-
cumenta brachte
Mit der Frage nach dem Stellenwert von Kunst in einer medial gepräg-
ten Gesellschaft beauftragte der damalige documenta-Direktor Manfred 
Schneckenburger den studierten Soziologen Klaus Honnef erstmals für 
eine Präsentation der Sektion Fotografie auf der Weltkunstschau. In sei-
ner Ausstellung »150 Jahre Fotografie« in Co-Kuration mit Evelyn Weiss 
präsentierte er Fotografie zum ersten Mal als eigene künstlerische Diszi-
plin in einer eigenen Abteilung und leitete damit eine neue Ära des Aus-
stellens von Fotografie in Deutschland ein. 
Im Vortrag wird Honnefs documenta-Beitrag als einflussreicher Be-
leg für die gewandelte Präsentation fotografischer Großausstellungen 
im Kunstkontext untersucht. Wie sahen die Vorbereitungen für diesen 
documenta-Beitrag aus? Existierte ein kuratorisches Archiv bei Honnef, 
schöpfte er aus bestehenden Kontakten zu Künstlern oder recherchier-
te er Bilder? Wie fixierte er seine kuratorischen Ideen und wie gelang-
ten die Werke der Fotografen schließlich nach Kassel? Reiste er zu den 
Künstlern und ihren Kunstwerken oder arbeitete er mit Reproduktionen 
aus Katalogen? Und was hat sich seit dieser Ausstellung in den 1970er 
Jahren geändert? Wie werden heute Fotos von Künstlern aus aller Welt 
in komplexen Ausstellungen überführt? Hier wird ein Vergleich zu einem 
weiteren wichtigen Akteur gezogen, dem Sammler und Wissenschaftler 
Wilhelm Schürmann. Er gründete gemeinsam mit Rudolf Kicken 1973 die 
Fotogalerie »Schürmann & Kicken« in Aachen. Schürmann entwickelte 
schon früh einen individuellen kuratorischen Selektionsprozess von fo-
tografischen, künstlerischen Positionen. Er arbeitet als einer der ersten 
Ausstellungsmacher global mit verschiedenen Schnittstellen von Bild-
quellen gedruckt, oder digital auf Bildschirmen direkt aus dem Internet. 
Im Vortrag sind folgende Ausstellungen von besonderem Interesse: »Ge-
genwart als Zwischenraum« (2005) und »Political Halucinations« (2010). 
In letzterer Ausstellung führt Schürmann erste digitale, mediale Bilder aus 
der New York Times direkt in die Ausstellung ein.
Kurzbiografie Kristin Dittrich
1996–2001 Studium der Kunstgeschichte mit Schwerpunkt Internationale 
Entwicklungen der Fotografie und Ausstellungsdramaturgie in 
Heidelberg und Paris 
DAAD-Forschungsstipendiatin zur Aufarbeitung des fotografi-
Vernetzte Fotografie
143
schen Werkes der Bauhausfotografin Ré Soupault in Paris
1999–2001 Mitarbeiterin im Gründungsteam der Paris Photo
2006–2011 Gründerin und künstlerische Leiterin des internationalen Foto-
grafiefestivals F/Stop in Leipzig
2012 Mitarbeiterin bei der documenta 13 
seit 2014 zahlreiche Fotografie-Ausstellungen und Festivalproduktionen
zugl. Gründerin und Leiterin der Shift School, Schule für internati-
onale Entwicklungen der Fotografie in der Gegenwartskunst, 
Dresden
2016  Eröffnung der Steidl Fotobuch Leihbibliothek, Dresden
Forschungsschwerpunkte
Internationale Entwicklungen zeitgenössischer Fotografie in unterschiedlichen 
Kulturen in Europa, USA und Nordamerika; Erforschung von Methoden des 
Kuratierens im Bereich Fotografie in der Kunst; das Fotografie-Œuvre des Verle-
gers Gerhard Steidl.
Publikationsauswahl
Im Verborgenen: 5 pm – 5 am, in: Im Verborgenen: 5 pm – 5 am / In the hidden: 
from 5 pm to 5am, Katalog F/Stop Leipzig 2010.
Vom Kuratieren / On Curating. Interview mit Prof. Thomas Weski, in: Von hier 
aus, wohin? / Where do we go from here? Katalog F/Stop Leipzig 2009.
Zur Fotografieentwicklung in Leipzig. Interview mit Prof. Helfried Strauss, in: F/
Stop 2. Internationales Fotografiefestival Leipzig 2008.
14.45–15.15 Uhr
Alexander Streitberger, Louvain-la-Neuve
Verhaltensweisen im »virtual window«. Praktiken der Fotografie in 
Camille Henrots »Grosse Fatigue« (2013)
Anhand von Camille Henrots Videoarbeit »Grosse Fatigue« schlägt der 
Beitrag vor, die Frage nach der Mobilität analoger und digitaler Fotogra-
fien im Zusammenhang mit den in der neueren Medienwissenschaft ver-
wendeten Begriffen »virtual window« (Anne Friedberg) und »behavior« 
(Beryl Graham und Sarah Cook) zu diskutieren. Es geht folglich darum, 
den »Verhaltensweisen« der Fotografie nachzuspüren, anstatt technolo-
gische, formale oder materielle Aspekte in den Vordergrund zu stellen. 
In »Grosse Fatigue« spielen Fotografien eine zentrale Rolle. Einerseits 
werden ethnografische oder anthropologische Bildbände durchblättert 
und mit Artefakten oder Dokumentarfotografien aus den Sammlungs-
beständen der Smithsonian Institution konfrontiert. Andererseits treten 
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diese analogen Bilder und ihre Verwendungsformen in Konkurrenz zu 
im Internet gegoogelten digitalen Fotografien, die sich schwarmartig 
über den Bildschirm ausbreiten. Das Prinzip des »virtual window« des 
Computerscreens, das laut Anne Friedberg Albertis einheitliches Fenster 
durch fragmentierte, multipel und simultan auftretende Rahmen ersetzt 
hat, dient hierbei dazu, Formen des Umgangs mit Fotografie sowohl ana-
loger als auch digitaler Provenienz aufeinander zu beziehen. Wenn in 
der jüngeren Forschung vorgeschlagen wurde, das Phänomen der neu-
en Medien (»new media«) nicht als technologisches Problem, sondern 
im Zusammenhang mit Verhaltensweisen (»behaviors«) zu begreifen, so 
ließe sich dies auch auf die Fotografie übertragen. Henrots Video wäre 
dann ein Beispiel dafür, wie sich in der heutigen Bildkultur digitale und 
analoge Fotografien als Verhaltensformen begegnen, sich wechselseitig 
kommentieren und, anstatt sich gegenseitig auszuschließen, ein relatio-
nales Feld aus ineinander verwobenen Linien bilden, die sich unablässig 
bewegen und verschieben.
Kurzbiografie Alexander Streitberger
1993–1999 Studium der Kunstgeschichte, Deutschen Literatur und 
Sprachwissenschaft in Bamberg, Heidelberg und Paris (Ma-
gisterarbeit: »Reflexionsebenen und Verwendungsformen von 
Sprache im Werk von Marcel Broodthaers«)
2002 Promotion an der Universität zu Köln (»Ausdruck – Modell – 
Diskurs. Sprachreflexion in der Kunst des 20. Jahrhunderts«)
2002–2005 wiss. Assistent am Kunsthistorischen Institut der Universität 
Heidelberg
seit 2005 Professor für Moderne und Zeitgenössische Kunst an der Uni-
versité catholique de Louvain
Forschungsschwerpunkte
Verhältnis von Bild und Sprache in moderner und zeitgenössischer Kunst; Foto-
grafietheorie; Wechselbeziehungen zwischen Fotografie und Film; panoramati-
sche und dioramatische Dispositive in der zeitgenössischen Bildkultur.
Publikationsauswahl
(Hg. mit Brianne Cohen) Entangled Images in Contemporary Art and Visual Cul-
ture, Leuven 2016.
(Hg. mit Raphaël Pirenne) Heterogeneous Objects: Intermedia and Photography 
after Modernism, Leuven 2013.
(Hg. mit Jan Baetens) De l’autoportrait à l’autobiographie (lire & voir 2), Caen 
2011.
Shifting Places: Peter Downsbrough, the Photographs, Leuven 2011.
Situational Aesthetics. Selected writings by Victor Burgin, Leuven 2009.
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Künstlerreisen (1450–1950)
Leitung: Nils Büttner, Stuttgart / Stefanie Knöll, Coburg /  
Jürgen Müller, Dresden
Sektionsvorträge
Samstag, 11.03.2017, 9.00–15.45 Uhr, Hörsaalzentrum, HS 1
9.00–9.30 Uhr
Einführung durch die Sektionsleitung 
9.30–10.00 Uhr
Anne-Sophie Pellé, Tours
»Dürer e l’Italia«: Costume Studies and Venetian Letters as a  
Cultural Reflexion about the Artistic »Renovatio« in Germany
10.00–10.15 Uhr
Diskussion
10.15–10.45 Uhr
Stefano Rinaldi, Dresden
Ein Künstler im Sommerurlaub. Zur Flandernreise von Remigio 
Cantagallina (1611–1613)
10.45–11.00 Uhr
Diskussion
11.00–11.45 Uhr
Pause
11.45–12.15 Uhr
Pablo Schneider, Berlin
Künstlerreise, unfreiwillig – Gianlorenzo Bernini in Paris
12.15–12.30 Uhr
Diskussion
12.30–14.00 Uhr
Pause
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14.00–14.30 Uhr
Claudia Echinger-Maurach, Münster
»J’irais en chercher dans la lune«: Delacroix’ Reisen nach England, 
Marokko und Flandern
14.30–14.45 Uhr
Diskussion
14.45–15.15 Uhr
Claudia Denk, München
Der Landschaftsmaler als Reisekünstler  
oder Pierre-Henri de Valenciennes’ apodemischer Ratgeber »… sur 
le genre du Paysage«
15.15–15.45 Uhr
Diskussion
Inhalt der Sektion
Es liegt auf der Hand, dass mit dem Verständnis der Kunst als histori-
scher und individueller Entwicklung der Reise und dem Austausch eine 
neue Bedeutung zuwächst. In der Sektion, die der Kunst zwischen 1500 
und 1800 gewidmet sein soll, wird nach der Bewertung des Eigenen und 
des Fremden gefragt. Welche Erfahrungen machen Künstler auf Reisen? 
Welche Auswirkungen gehen damit für das eigene Selbstverständnis 
einher? Neben temporär reisenden Künstlern sollen auch jene Künstler 
in den Blick genommen werden, die sich dauerhaft an einem anderen 
Ort etabliert haben. Welchem Konformitätsdruck sahen sich diese aus-
gesetzt? Schließlich soll nach Strategien der Aneignung gefragt werden. 
Wie lassen sich das Fremde und Neue übersetzen? Bereichert das Frem-
de das Eigene – oder birgt es die Gefahr, Epigonentum hervorzubringen?
Der Blick auf Künstlerreisen und kulturellen Austausch soll dabei auch 
einer kritischen Sichtung der traditionellen Dispositive genutzt werden, 
mit denen zumal die Reisen von Nordeuropäern in den Süden betrachtet 
wurden. Auf unglückliche Weise wurden nämlich seit dem 19. Jahrhun-
dert die historischen Aufforderungen, die künstlerische Ausbildung mit 
einem Besuch in Italien zu krönen, mit der von Jakob Burckhardt popula-
risierten Idee verquickt, dass alle künstlerische Innovation sich der itali-
enischen Kunst verdanke. War dieser Austausch aber wirklich so einsei-
tig? Ziel der Sektion ist eine angemessene Bewertung der Möglichkeiten 
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und Grenzen dieser existenziellen Form des künstlerischen Austauschs.
Nils Büttner, Stuttgart / Stefanie Knöll, Coburg / Jürgen Müller, Dresden
Kurzbiografie Nils Büttner
1987–1997 Studium der Kunstgeschichte, Volkskunde und Klassischen 
Archäologie in Göttingen
1998 Promotion an der Universität Göttingen (»Die Erfindung der 
Landschaft: Kosmographie und Landschaftskunst im Zeitalter 
Bruegels«)
1998–1999 wiss. Mitarbeiter an der Universität Göttingen
1999–2000 Volontär am Herzog Anton Ulrich-Museum Braunschweig
2000–2000 Ausstellungskurator am Herzog Anton Ulrich-Museum Braun-
schweig
2001–2008 wiss. Mitarbeiter an der TU Dortmund
2005 Habilitation an der TU Dortmund (»Herr P. P. Rubens. Von der 
Kunst, berühmt zu werden«)
seit 2008 Inhaber des Lehrstuhls für Mittlere und Neuere Kunstge-
schichte an der Staatlichen Akademie der Bildenden Künste in 
Stuttgart
Forschungsschwerpunkte
Deutsche und niederländische Kunst- und Kulturgeschichte der Frühen Neuzeit; 
Geschichte von Grafik und Buchillustration.
Publikationsauswahl
Einführung in die frühneuzeitliche Ikonographie (Einführungen Kunst und Archi-
tektur), Darmstadt 2014.
Rembrandt: Licht und Schatten. Eine Biographie, Stuttgart 2014.
Hieronymus Bosch (Beck’sche Reihe 2516), München 2012.
Vermeer (Beck’sche Reihe 2511), München 2010.
Geschichte der Landschaftsmalerei, München 2006.
Kurzbiografie Stefanie Knöll
1994–1998 Studium der Kunstgeschichte, Anglistik und Germanistik in Tü-
bingen, Oxford und Leiden (Masterarbeit: »St. Mary the Virgin 
church, Oxford«)
2002 Promotion an der University of Sussex (»Commemoration and 
academic ›self fashioning‹: funerary monuments to professors 
at Oxford, Tübingen, and Leiden, 1580–1700«)
2002–2004 wiss. Volontärin am Museum für Sepulkralkultur Kassel
2004–2005 wiss. Mitarbeiterin am Stadtmuseum Tübingen
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2005–2006 wiss. Mitarbeiterin im interdisziplinären Forschungsprojekt 
»Kulturelle Variationen und Repräsentationen des Alter(n)s« 
(KWI) am Institut für Kunstgeschichte der HHU Düsseldorf
2007–2015 wiss. Mitarbeiterin und Kustodin der Graphiksammlung 
»Mensch und Tod« der HHU Düsseldorf
seit 2015 Leiterin des Kupferstichkabinetts der Kunstsammlungen der 
Veste Coburg
2015 Habilitation an der HHU Düsseldorf (»Der spätmittelalterlich-
frühneuzeitliche Totentanz im 19. Jahrhundert. Zur Rezeption 
in kunsthistorischer Forschung und bildlicher Darstellung«)
2016 Habilitationspreis der HHU Düsseldorf
Forschungsschwerpunkte
Europäische Kunst des 15.–19. Jh.s; mediale Aspekte von Druckgrafik; Wissen-
schaftsgeschichte der Kunstgeschichte; Reproduktions- und Übersetzungspro-
zesse; Sepulkral- und Memorialkultur.
Publikationsauswahl
(Hg.) Universitätssammlungen. Bewahren – Forschen – Vermitteln (Schriften 
der Graphiksammlung »Mensch und Tod« 6), Düsseldorf 2015. 
Vom Jungbrunnen zur Jungmühle: Phantasien von der ewigen Jugend, in: Jür-
gen Wiener (Hg.): Altersphantasien im Mittelalter und in der Frühen Neuzeit 
(Studia Humaniora 49), Düsseldorf 2015, S. 135–160.
Antikenrezeption und Naturbeobachtung. Der alternde Frauenkörper in der 
schwäbischen Kleinskulptur, in: Andreas Tacke und Stefan Heinz (Hgg.): Men-
schenbilder. Beiträge zur altdeutschen Kunst, Petersberg 2011, S. 81–96.
(Hg. mit Sophie Oosterwijk): Mixed Metaphors. The Danse Macabre in medieval 
and early modern Europe, Newcastle-on-Tyne 2011.
Creating academic communities: funerary monuments to professors at Oxford, 
Tübingen, and Leiden. 1580–1700, Oss 2003.
Kurzbiografie Jürgen Müller
1982–1989 Studium der Kunstgeschichte, Germanistik und Philosophie in 
Bochum, Münster, Paris, Pisa und Amsterdam
1991 Promotion an der Ruhr-Universität Bochum
1991–1999 Assistent am Kunstgeschichtlichen Seminar der Universität 
Hamburg
2002 Habilitation an der Universität Kassel
seit 2002 Ordinarius für Mittlere und Neuere Kunstgeschichte an der TU 
Dresden
Forschungsschwerpunkte
Foto- und Filmgeschichte; Kunst der Frühen Neuzeit.
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Publikationsauswahl
Pieter Bruegel d. Ä. Sämtliche Gemälde und Zeichnungen (erscheint 2017).
(Hg. mit Birgit Ulrike Münch) Peiraikos’ Erben. Zur Entstehung der Genremalerei 
(Trierer Beiträge zu den Historischen Kulturwissenschaften 14), Trier 2015.
(Hg. mit Thomas Schauerte, Bertram Kaschek) Von der Freiheit der Bilder. 
Spott, Kritik und Subversion in der Kunst der Dürerzeit, Petersberg 2013.
Das Paradox als Bildform. Studien zur Ikonologie Pieter Bruegels d. Ä., Mün-
chen 1999.
Concordia Pragensis. Karel van Manders Kunsttheorie im Schilder-Boeck (Ver-
öffentlichungen des Collegium Carolinum 77), München 1993.
Vorträge
9.30–10.00 Uhr
Anne-Sophie Pellé, Tours
»Dürer e l’Italia«: Costume Studies and Venetian Letters as a  
Cultural Reflexion about the Artistic »Renovatio« in Germany
Dürer has left a precious material concerning the observations he did du-
ring his both travels in Italy: costumes studies, landscapes watercolours 
and letters. In addition to the literature concerning his (problematical) first 
journey in Northern Italy in 1494‒1495 and his second trip in Venice in 
1506, his personal and artistic relations with Italian artists ‒ such as Gio-
vanni Bellini, Mantegna, Raffaello and Michelangelo ‒ are well explored 
by scholars. However, they mainly consider Dürer’s reception of Italian 
patterns and antique sculpture as an assimilation motivated by the re-
search of new forms and the discovery of mythological iconography. His 
appropriation of Italian art ‒ and more generally of Italy ‒ is more than a 
mere stylistic question: It is a cultural experience mainly based on a refle-
xion close to anthropology.
The paper aims to show that Dürer’s visual and textual approach of Ita-
ly depends on a mastered rhetoric which systematically compares Italian 
and German cultures. Neither quite Italian nor quite German, his artistic 
ideal is not only an aesthetic performance but also definitely a hybrid 
one. It is representative of the cultural debate emerging in the German-
speaking area at the end of the fifteenth century, and particularly during 
the first half of the sixteenth century, about the definition of the »Deutsch« 
and the »Welsch«.»Deutsch«, that meant »German« and therefore »tra-
dition« was actually opposed to »Welsch«, a Middle High German term 
not used today anymore that meant originally »foreign« but defining »Ro-
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man«, »antique manner« and especially »Italian«, and later »modernity«. 
With examples such as the drawing »A Venetian woman and a woman 
from Nuremberg« ‒ a costume study he made around 1495 ‒ and a letter 
he wrote in 1506 from Venice in which he ingeniously mixed German, 
Italian and Latin languages, I will analyze Dürer’s »anthropological« me-
thod as a »manifesto« for promoting the artistic and cultural »renovatio« 
(or »Wiedererwachsung«) in Germany. We will see then how his cultural 
reflexion spread to the entire German artistic production ‒ sometimes 
with harsh criticism ‒ at the beginning of the sixteenth century, so that 
the »deutsch-welsch« hybridity could be considered as a phenomenon of 
epoch-making in Germany until in the 1540s the style »all’antica« beca-
me finally the highest criterion of quality.
Kurzbiografie Anne-Sophie Pellé
2004–2009 studies in Art History in Tours (M.A. thesis: »De la gravure à la 
sculpture: la réception des estampes mythologiques de Man-
tegna dans les ateliers de sculpteurs et de graveurs en Italie 
du Nord (XVè–XVIè siècle)«)
2009 Yves Bonnefoy award for the M.A. thesis
2016 PhD (cotutelle) at the Centre d’Études Supérieures de la Re-
naissance, Université de Tours, and at LMU München (»Ae-
mulatio Italorum. La réception des estampes de Mantegna par 
Dürer et ses contemporains germaniques: la gravure comme 
agent d’émulation culturelle à la Renaissance«)
2010 intern position at the Département des Arts Graphiques, Mu-
sée du Louvre
2010–2016 teaching position at the department of art history, Université de 
Tours
since 2017 postdoc candidate with the project »Die fettleibige Figur und 
ihre Übermaße: die kulturelle Deutung des extremen Körpers 
in der deutschen Kunst der Frühen Neuzeit (ca. 1490–1600)«
Forschungsschwerpunkte
Cultural and artistic transfers in Early Modern Europe, esp. between Northern 
Italy and the German-speaking area; print culture in Early Modern Europe; the 
representation of »extreme« bodies in the Renaissance; German art of the 15th 
and 16th centuries; Andrea Mantegna’s engravings.
Publikationsauswahl
Aemulatio Italorum. La réception des estampes de Mantegna par Dürer et ses 
contemporains germaniques: la gravure comme agent d’émulation culturelle à 
la Renaissance (in Vorbereitung).
Offrir les gravures de Mantegna: ambition et prestige à la cour des marquis de 
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Gonzague, in: Étrennes et Cadeaux. Seizième siècle 13 (2017, in Vorberei-
tung).
Comparer, surpasser, traduire: Dürer et la réception culturelle des gravures 
mythologiques de Mantegna, in: Patrizia Gasparini et al. (Hgg.): L’Europe de 
la Renaissance dans sa diversité, vol. 2 : Les savoirs, les savoir-faire et leurs 
transmissions, Nancy 2015, S.121–136. 
Receiving Mantegna’s engravings in the North: artistic translation as an expres-
sion of German identity, 1490–1530, in: Zuzanna Sarnecka und Aleksandra 
Fedorowicz-Jackowska (Hgg.): Artistic Translation between 14th and 16th 
century, Warschau 2013, S. 147–160.
Mesurer l’excès: Albrecht Dürer et la figure obèse, in: Histoire de l’art 70 (2012), 
S. 1–10 [goo.gl/GD8GnN].
10.15–10.45 Uhr
Stefano Rinaldi, Dresden
Ein Künstler im Sommerurlaub. Zur Flandernreise von Remigio 
Cantagallina (1611–1613)
Der toskanische Landschaftszeichner Remigio Cantagallina (1575‒1656) 
unternahm zwischen 1611 und 1613 eine Reise nach Flandern. Dank ei-
nes Konvolutes von etwa hundert zeichnerischen Ansichten flämischer 
Städte und Dörfer aus der Feder Cantagallinas ist dieser ungewöhnliche 
Aufenthalt eines italienischen Künstlers in den Niederlanden bestens do-
kumentiert. Es handelte sich dabei offenbar um eine echte Bildungsreise, 
die sowohl in ihren Absichten als auch in den Modi ihrer zeichnerischen 
Dokumentation stark an die Italienaufenthalte unzähliger flämischer 
Künstler erinnert.
Ziel des Vortrages ist es, die Wirkung dieses langen Flandernaufent-
haltes auf Cantagallina und ‒ durch dessen Vermittlung ‒ auf die tos-
kanische Kunst des frühen 17. Jahrhunderts anschaulich zu machen. 
Einige einführende Bemerkungen werden anhand dokumentarischer Be-
legstellen die möglichen Hintergründe und Ziele der Reise analysieren. In 
dem Hauptteil des Vortrags soll dann auf den künstlerischen Austausch 
zwischen Remigio und seinen flämischen Kollegen näher eingegangen 
werden, wobei nicht nur der Landschaftszeichnung, sondern auch der 
Genredarstellung Aufmerksamkeit gewidmet wird. Es bietet sich an, die-
se Einflüsse am Beispiel des einmonatigen Aufenthaltes Cantagallinas 
in der schon damals wegen ihrer Heilquellen berühmten Kleinstadt Spa 
zu untersuchen (August 1612). Diese »Reise in der Reise« hat eine be-
sonders vielfache und inspirierte Zeichnungsproduktion angeregt. Es 
ist weiterhin ist bekannt, dass sich genau zur gleichen Zeit ein zweiter 
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Künstler in Spa aufhielt, und zwar kein geringerer als Jan Brueghel d. Ä., 
der ‒ wohl auch auf Erholungsurlaub ‒ die Zeit in Spa benutzte, um viel 
»naer het leven« zu zeichnen. Die von beiden Künstlern in Spa realisier-
ten Werke weisen deutliche Ähnlichkeiten auf. Der Vergleich zwischen 
diesen beiden Korpora scheint auf eine direkte Zusammenarbeit des Ita-
lieners mit dem berühmten flämischen Kollegen hinzuweisen.
Kurzbiografie Stefano Rinaldi
2003–2008 Studium der Kunstgeschichte in Pisa (Masterarbeit: »Remigio 
Cantagallina maestro paesaggista. Influenza del realismo nor-
dico nella Firenze di Callot«)
2014–2015 wiss. Volontär bei den Staatlichen Kunstsammlungen Dresden
2015 Promotion an der Scuola Normale Superiore in Pisa und an 
der TU Dresden (»Remigio Cantagallina e il suo ambiente. 
Disegno di paesaggio e disegno del territorio nella Toscana 
del XVII secolo«)
seit 2015 wiss. Mitarbeiter (Postdoc) im DFG-Projekt »Genrebild und 
Konfessionskonflikt. Nürnberg–Antwerpen 1500–1570« an der 
TU Dresden
Forschungsschwerpunkte
Genre in der transalpinen Kunst des 15. und 16. Jh.s; künstlerische Austausche 
zwischen Italien und Nordeuropa; grafische Kunst der Renaissance und des 
Frühbarock; Landschaftskunst, Topografie, Ingenieurswesen.
Publikationsauswahl
Disegnare Prato. Sull’iconografia della città nel primo Seicento, in: Prato Storia 
e Arte 119 (2016), S. 45–57.
Remigio Cantagallina’s »Figure diverse del Vecchio Testamento«, in: Master 
Drawings Vol. 52 No. 2 (2014), S. 205–230.
Nel laboratorio paesaggistico di Gherardo Cibo. Osservazioni a margine di un 
catalogo, in: Giorgio Mangani und Lucia Tongiorgi Tomasi (Hgg.): Gherardo 
Cibo, dilettante di botanica e pittore di ›paesi‹. Arte, scienza e illustrazione 
botanica nel XVI secolo, Ancona 2013, S. 107–130 und S. 131–206.
»Alla scuola del disegno« di Remigio Cantagallina. Disegni e stampe di paesag-
gio di Clemente Paolo Gini, in: Rivista d’Arte F. 5,3 (2013), S. 187–223.
Marcantonio Raimondi e la firma di Dürer. Alle origini della »stampa di riprodu-
zione«?, in: Opera, Nomina, Historiae. Giornale di cultura artistica 1 (2009), 
S. 263–306 (Nachdr. in: Maria Monica Donato (Hg.): Forme e significati della 
»firma« d’artista, Rom 2013, S. 263–306).
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11.45–12.15 Uhr
Pablo Schneider, Berlin
Künstlerreise, unfreiwillig – Gianlorenzo Bernini in Paris
Im Juni 1665 reiste der international bekannte und angesehene Künstler 
Gianlorenzo Bernini von Rom nach Paris. Offiziell auf Einladung Lud-
wigs XIV., doch eigentlich war Bernini als ein diplomatisches Geschenk 
zu betrachten und die Entsendung stellte einen ersten außenpolitischen 
Triumph für den noch jungen französischen König dar. So wurde von 
vornherein deutlich, dass diese Form der An- und Abreise sowie der gut 
dreimonatige Aufenthalt bis zum Oktober 1665 unter einer besonderen 
Betrachtung stattfanden. Mit ‒ in welchem Grad auch immer ‒ individu-
ellen Künstlerreisen der Frühen Neuzeit war diese Begebenheit nicht zu 
vergleichen. Der Aufenthalt Berninis gibt Auskunft über bereits eingeübte 
Erwartungshaltungen und den Versuch, Verhaltensweisen zu kalkulieren, 
um zu bestimmten Ergebnissen im und für den Prozess einer spezifisch 
französischen Rezeption zu kommen. Dass der Künstler Italiener war, 
aus Rom nach Paris reiste und vor Ort tätig war, bildete gleichsam den 
Hintergrund, vor dem sich die Ereignisse umso wirkungsvoller entfalten 
konnten. Dass der Aufenthalt Berninis von französischer Seite, wenn 
auch durch unterschiedliche Interessensgruppen, macht- und kunstpoli-
tisch genutzt werden sollte, ist hinlänglich untersucht worden. Doch lässt 
sich anhand dieses Ereignisses im Herbst 1665 betrachten, in welcher Art 
und Weise die Reise eines Künstlers rezipiert wurde und werden sollte.
So diente der Aufenthalt nicht nur der Machtdemonstration nach außen, 
sondern ebenso der Selbstvergewisserung nach innen. Die Ablösung ei-
ner nicht mehr gewünschten Formsprache, welche Bernini verkörperte, 
konnte dementsprechend in einer Abfolge von Missverständnissen und 
Verstimmung kathartisch, wenn auch mit der gebotenen Affektkontrolle, 
vollzogen werden.
Kurzbiografie Pablo Schneider
 Studium der Kunstgeschichte und Geschichte in Hamburg
2007 Promotion an der HU Berlin (»Die erste Ursache. Kunst, Re-
präsentation und Wissenschaft zu Zeiten Ludwigs XIV. und 
Charles Le Bruns«)
 wiss. Mitarbeiter am Institut für Kunst- und Bildgeschichte der 
HU Berlin im Forschungsverbund »Bilderfahrzeuge«
Forschungsschwerpunkte
Emotionstheorie in den Künsten der Frühen Neuzeit; Kunst, Wissenschaft und 
Repräsentation; Edgar Wind; Bildwissenschaft und Bildakttheorie.
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Publikationsauswahl
Edgar Wind – Die Bildsprache Michelangelos, München 2016.
Vom Gebrauch der Bilder, in: Tobias Pfeifer-Helke (Hg.): Mit den Gezeiten. Frü-
he Druckgraphik der Niederlande. Katalog der niederländischen Druckgraphik 
von den Anfängen bis um 1540/50 in der Sammlung des Dresdner Kupfer-
stich-Kabinetts, Petersberg 2013, S. 33–41.
Political iconography and the picture act: The execution of Charles I in 1649, 
in: Udo J. Hebel und Christoph Wagner (Hgg.): Pictorial cultures and political 
iconographies. Approaches, perspectives, case studies from Europe and 
America, Berlin/New York 2011, S. 63–83.
Die erste Ursache. Kunst, Repräsentation und Wissenschaft zu Zeiten Ludwigs 
XIV. und Charles Le Bruns. Berlin 2010.
Der begrenzte Raum – Versailles zu Zeiten Ludwigs XIV, in: Städel-Jahrbuch 20 
(2009), S. 201–218.
14.00–14.30 Uhr
Claudia Echinger-Maurach, Münster
»J’irais en chercher dans la lune«: Delacroix’ Reisen nach England, 
Marokko und Flandern
Verschiedene Reisen bestärkten den großen Koloristen Delacroix in der 
lebenslangen Absicht, das französische Publikum, insbesondere die 
staatlichen Auftraggeber, an eine Kunst zu gewöhnen, die nach Inhalt 
und malerischer Faktur jeder akademischer Konvention Hohn sprach.
Delacroix’ erste Reise führte ihn 1825 zusammen mit Freunden nach 
England, ins Land Shakespeares, Byrons, Scotts, aus deren Stoffen er 
lebenslang Gewinn zog. Dort lernte er auch Thomas Lawrence kennen; 
dem Nachstich des Portraits von Pius VII. widmete er 1829 seinen ers-
ten Aufsatz. Der Einfluß auf sein eigenes Portraitschaffen ist noch wenig 
untersucht.
Noch tiefgreifender für sein Schaffen war seine nächste, waghalsige 
Reise nach Marokko als »Bildreporter« der französischen Delegation. 
Delacroix, der sich zuvor für den griechischen Freiheitskampf starkge-
macht hatte, trat der arabischen Kultur mit seltener Offenheit und größ-
tem Respekt entgegen. Dort traf er bei Männern wie Frauen auf eine 
natürliche Grazie, ja Großartigkeit in Kleidung und Betragen: Dies war für 
ihn lebendige Antike, keine gipserne. Marokko schloss ihm eine Welt der 
Motive und der Reflexionen über das Kolorit auf, deren Folgen bis weit 
ins 20. Jahrhundert reichen. An wenigen ausgewählten Beispielen sollen 
Delacroix’ spätere Kompositionen nach orientalischen Motiven vorgestellt 
werden, die er im Laufe der Jahrzehnte mehrfach wiederholte. Manche 
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glich er dabei immer mehr dem Spätstil Rubens’ an.
Die einzigen Reisen, die er daher aus eigenem Antrieb unternahm, führ-
ten ihn zu Rubens’ Gemälden in Flandern und Köln (»sie würde er auch 
auf dem Mond suchen«). Selbstverständlich waren ihm dessen Werke im 
Louvre oder im Luxembourg, in den Kunstgalerien und aus Stichwerken 
gut bekannt. Doch nur vor den Originalen erlebte er Rubens’ Kunst wie 
»Blitz und Donner zugleich«: So sollte Kunst seiner Ansicht nach wirken. 
Der Frage, welche Folgen diese späten Reisen auf sein eigenes Œuvre 
hatten, wird sich der Vortrag abschließend ausführlicher stellen.
Kurzbiografie Claudia Echinger-Maurach
1970–1975 Studium der Bildhauerei und der Kunsterziehung in München
1975–1984 Studium der Kunstgeschichte, Archäologie, Alten Geschichte 
und Philosophie in München und Braunschweig 
Promotion an der TU Braunschweig (»Studien zu Michelange-
los Juliusgrabmal«)
1985–1991 wiss. Mitarbeiterin an der Universität Würzburg
1991–2009 wiss. Mitarbeiterin an der WWU Münster
2009–2015 Professorin an der WWU Münster
seit 2015 Professorin i. R.
Forschungsschwerpunkte
Skulptur, Malerei und Grafik der Frühen Neuzeit; Michelangelo; Leonardo da 
Vinci; französische Malerei des 19. Jh.s.
Publikationsauswahl
(Hg. mit Achim Gnann und Joachim Poeschke): Michelangelo als Zeichner, 
Münster 2013, darin: Umstrittene Entwürfe Michelangelos für das »Jüngste 
Gericht«, S. 345–364.
(Kommentar) Leonardo Dati. Trophaeum Anglaricum, hg. und übersetzt von 
Gregor Maurach, 2., korrigierte Ausg. (Fontes 74), online publ. 2013  
[goo.gl/n1aRvy].
Michelangelos Grabmal für Papst Julius II., München 2009.
Zur virtù des Malers in Leonardo da Vincis »paragone«, in: Joachim Poeschke, 
Britta Kusch-Arnhold und Thomas Weigel (Hgg.): Die Virtus des Künstlers in 
der italienischen Renaissance, Münster 2006, S. 83–108.
»Stravaganti e bellissimi«: Zu Stil und Technik einiger Architekturzeichnungen 
Michelangelos in Florenz und Rom, in: Römisches Jahrbuch der Bibliotheca 
Hertziana 37 (2006), S. 85–121.
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14.45–15.15 Uhr
Claudia Denk, München
Der Landschaftsmaler als Reisekünstler
oder Pierre-Henri de Valenciennes’ apodemischer Ratgeber »… sur 
le genre du Paysage«
Um 1800 und damit zu den Hochzeiten kolonialistischer Eroberungen, 
spektakulärer Forschungsreisen und beginnender Globalisierung fand 
eine Erneuerung der Landschaftsgattung statt, wobei ein wesentlicher 
Angelpunkt in der neuen Mobilität der Landschaftsmaler zu suchen ist. 
Gewissermaßen ins Epizentrum der das ganze 19. Jahrhundert erfas-
senden Mobilität fällt der Neuanfang einer Gattung, die jahrhundertelang 
eine untergeordnete Rolle gespielt hatte. Für einen über Mobilität erfolg-
ten Wissens- und Techniktransfer kann das neue Ideal des reisenden 
Landschaftsmalers gleichsam als Paradigma gelten.
Im Zuge des neuen Arbeitsmodus en plain air wurden auch die Lehrmittel 
mobil. Es entstanden didaktische Anweisungen, die auf Reisen und in die 
Natur mitgenommen werden konnten, wobei keines so zukunftsweisend 
war wie Pierre Henri de Valenciennes’ »Réflexions et Conseils à un Elè-
ve sur la Peinture, et particulièrement sur le genre du Paysage« (Paris 
1799/1800). Die Aspekte, welche Valenciennes zum Landschaftsmaler 
als Reisekünstler vorlegte, wie weitreichend er über dessen spezifischen 
Existenz- und Arbeitsbedingungen reflektierte und er sich den neuen me-
dialen Herausforderungen mit praktischen Ratschlägen zuwandte, sollen 
im Zentrum des Vortrages stehen.
Die Lektüre des Textes macht deutlich, dass Valenciennes, der selbst 
langjährig in Italien auf Reisen war, mit seinem Handbuch nichts weniger 
als eine Apodemik vorlegte und das Reisen zur Basis jeglicher künstle-
rischen Aus- und Identitätsbildung des Landschaftsmalers erhob. Er sah 
im reisenden Landschaftsmaler das ganze Spektrum vom zeichnenden 
und malenden Fußwanderer entsprechend Rousseaus’ Émile bis hin 
zum Grand-Tour-erfahrenen Reisenden, der mit der Postkutsche weite 
Distanzen zurücklegte. Nicht nur mit dem Aufzeigen sinnvoller Reiserou-
ten, sondern auch mit anwendungsnahen Ratschlägen, wie das Erfah-
rene und Gesehene in Erinnerung behalten werden kann, schreibt sich 
das Buch in die apodemische Gattungstradition ein. Mit dem Fokus auf 
den Landschaftsmaler als Reisekünstler, der mit Hilfe einer Mixtur an Ge-
dächtnismedien gegen das Vergessen arbeitete ‒ vom Skizzenbuch und 
Tagebuch über die Ölstudie bis hin zum besonders trainierten Gedächtnis 
‒, formulierte er für das ganze Jahrhundert geltende Strategien der Na-
turaneignung.
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Kurzbiografie Claudia Denk
1985–1994 Studium der Kunstgeschichte, Volkskunde und Byzantinischen 
Kunstgeschichte in München mit Forschungsaufenthalten in 
Paris  
Promotion (»Artiste, Citoyen & Philosophe – der Künstler und 
sein Bildnis im Zeitalter der französischen Aufklärung«)
1995–2001 Volontärin, dann wiss. Mitarbeiterin an den Münchner Pinako-
theken
2002–2016 Lehrbeauftragte am Lehrstuhl für Restaurierung, Kunsttechno-
logie und Konservierungswissenschaften der TU München
2005–2006 Gastwissenschaftlerin bei ICOMOS
2007–2014 Gastwissenschaftlerin am Bayerischen Nationalmuseum mit 
einem Forschungsprojekt zum Alten Südlichen Friedhof in 
München
2008 wiss. Beirätin der Christoph Heilmann Stiftung 
Forschungs- und Editionsprojekt zu Pierre-Henri de Valenci-
ennes’ Perspektiv- und Landschaftsbuch
seit 2015 Kuratorin und Geschäftsführerin der Christoph Heilmann Stif-
tung am Lenbachhaus
Forschungsschwerpunkte
Landschaftsmalerei des 19. Jh.s in Frankreich und Deutschland; Künstlersozial-
geschichte und Künstlerinszenierungen; Bildniskultur der französischen Aufklä-
rungszeit; Memorialkultur des 18. und 19. Jh.s; Liebessemantik in Frankreich.
Publikationsauswahl
Kritische Edition von Pierre-Henri de Valenciennes: Rathgeber für Zeichner 
und Mahler, besonders in dem Fache der Landschaftsmahlerey. Nebst einer 
ausführlichen Anleitung zur Künstlerperspektiv, Berlin 2017 (in Druckvorberei-
tung).
(Hg. mit Andreas Strobl) Der Landschaftsmaler ein Reisekünstler? Mobilität und 
Naturerfahrung im 19. Jahrhundert, Berlin 2017 (im Druck).
(Hg. mit John Ziesemer) Kunst und Memoria – Der Alte Südliche Friedhof in 
München, Berlin/München 2014.
Heterotopien der Liebe. Bilder illegitimen Begehrens, Standortfragen und die 
verborgenen Liebesdiskurse der Marquise de Pompadour, in: Doris Guth und 
Elisabeth Priedl (Hgg.): Bilder der Liebe. Liebe, Begehren und Geschlechter-
verhältnisse in der Kunst der Frühen Neuzeit, Bielefeld 2012, S. 147–191.
Artiste, Citoyen & Philosophe. Der Künstler und sein Bildnis im Zeitalter der 
französischen Aufklärung, München 1998.
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Auf der Suche nach der eigenen Identität.
Islamische Kunst und Architektur nach 1798
Leitung: Francine Giese, Zürich / Eva-Maria Troelenberg, Florenz
Sektionsvorträge
Samstag, 11.03.2017, 9.00–15.45 Uhr, Hörsaalzentrum, HS 2
9.00–9.30 Uhr
Einführung durch die Sektionsleitung
9.30–10.00 Uhr
Tobias Strahl, Abuja
Verdrängtes Erbe? – Zur Negation und Zerstörung des islamischen Kul-
turerbes auf der Balkanhalbinsel von Anfang des neunzehnten Jahrhun-
derts bis in die Gegenwart
10.00–10.15 Uhr
Diskussion
10.15–10.45 Uhr
Dzemil Bektovic, Skopje
Challenges of Islamic Art and Architecture in the Context of  
»Project Skopje 2014« – The War of Symbols or Monumental  
Visualization of Identity
10.45–11.00 Uhr
Diskussion
11.00–11.45 Uhr
Pause
11.45–12.15 Uhr
Laura Hindelang, Berlin
Transnationale Stadtplanung am Persischen Golf. Kuwait City als 
Beispiel einer städtebaulichen Debatte zwischen Modernisierung 
und identitärer Relokalisierung nach 1945
Islamische Kunst und Architektur nach 1798
160
12.15–12.30 Uhr
Diskussion
12.30–14.00 Uhr
Pause
14.00–14.30 Uhr
Charlotte Bank, Genf
Commitment to Change: Early Modern Painters in Syria
14.30–14.45 Uhr
Diskussion
14.45–15.15 Uhr
Andrea D. Fitzpatrick, Ottawa
Subverting Symbols: Persepolis and Veils in the Art of Sadegh  
Tirafkan
15.15–15.45 Uhr
Diskussion
Inhalt der Sektion
Im 19. Jahrhundert verbindet sich die moderne Nationenbildung mit zu-
nehmender imperialer Expansion ‒ ein Vorgang, für den Bonapartes 
Eroberung Ägyptens 1798 als paradigmatischer Anfang stehen kann. 
Asymmetrische Prozesse der politischen und ästhetischen Weltaneig-
nung verschränken sich mit weitreichenden sozio-politischen Verände-
rungen, die weltweit unterschiedlich, jedoch in Beziehung zueinander 
verlaufen. Diese Veränderungsprozesse betreffen in besonderer Weise 
die islamische Welt, die einerseits zum fasziniert wahrgenommenen To-
pos westlicher Weltrezeption wird, andererseits nach Artikulationsformen 
einer eigenen Moderne sucht.
Die Sektion will diese Prozesse anhand ausgewählter Fallbeispiele aus 
der Malerei, Architektur und Fotografie des 19. bis 21. Jahrhunderts in 
modernen und historischen Schauplätzen der an Europa grenzenden is-
lamischen Welt kritisch beleuchten. Unterschiedliche historische und kul-
turelle Voraussetzungen sowie entsprechend unterschiedliche Prozesse 
und Strategien der Identitätsfindung bzw. des Identitätsverlustes zeigen 
dabei die Vielfalt künstlerischer und kultureller Praxis in islamischen Le-
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benswelten auf.
So wurden etwa die aus dem Orientalismus hervorgegangenen Dar-
stellungsweisen und Bauformen ab der 2. Hälfte des 19. Jahrhudnerts in 
der islamischen Welt re-appropriiert oder gar als eine Strategie des Wi-
derstandes eingesetzt. Zur gleichen Zeit waren Identitätsfragen in multi-
ethnischen Kontaktzonen und in der islamischen Diaspora mit potenziell 
konfliktgeladenen gesellschaftspolitischen Debatten verbunden, die mit-
unter drastische Folgen für das kulturelle Erbe haben konnten.
 
Francine Giese, Zürich / Eva-Maria Troelenberg, Florenz
Kurzbiografie Francine Giese
1994–2001 Studium der Kunstgeschichte, Klassischen Archäologie, Vor-
derasiatischen Archäologie und Altorientalischen Sprachen 
in Bern (Lizentiatsarbeit: »Die Cordobeser Vormihrabkuppel. 
Baugeschichtlicher Ursprung des Kuppeltypus und seine Ver-
breitung in der westislamischen Architektur«)
2002–2006 wiss. Assistenz am Institut für Kunstgeschichte der Universität 
Bern
2004 Promotion an der Universität Bern (»Das islamische Rippen-
gewölbe im Spiegel vorislamischer Wölbtradition. Form, Ver-
breitung und Problematik eines Wölbtypus«)
2006–2013 Lehrbeauftragte an den Universitäten Bern und Zürich
seit 2014 SNF-Förderungsprofessorin am Institut für Kunstgeschichte 
der Universität Zürich
2015 Habilitation an der Universität Bern (»Bauen und Erhalten in 
al-Andalus. Bau- und Restaurierungspraxis in der Grossen 
Moschee von Córdoba«)
Forschungsschwerpunkte
Kunst und Architektur der islamischen Welt; Austausch- und Transferprozesse 
islamische Welt / Westen; Denkmalerhaltung in der islamischen Welt; islamische 
Kunst im Museum; National-Identity-Debatte.
Publikationsauswahl
Bauen und Erhalten in al-Andalus. Bau- und Restaurierungspraxis in der Gros-
sen Moschee von Córdoba, Bern 2016.
(Hg. mit Ariane Varela Braga) The Myth of the Orient. Architecture and Orna-
ment in the Age of Orientalism, Akten der Tagung im Schloss Oberhofen 
2015, Bern 2016.
Félix Hernández Giménez und die Erhaltung der Grossen Moschee von Córdo-
ba, in: Madrider Mitteilungen 56 (2015), S. 494–507.
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Sein und Schein in der spanisch-islamischen Architektur. Die Arkaturen der Ca-
pilla de Villaviciosa und des Patio de los Leones, in: Miradas 1 (2014).
Das islamische Rippengewölbe. Ursprung, Form, Verbreitung, Berlin 2007.
Kurzbiografie Eva-Maria Troelenberg
2000–2005 Studium der Kunstgeschichte, Geschichte und Kommunikati-
onswissenschaften in München
2005 Heinrich-Wölfflin-Preis
2008–2010 Promotionsstipendiatin der Friedrich-Ebert-Stiftung
2010 Promotion an der LMU München (»Eine Ausstellung wird be-
sichtigt«)
zugl. Hochschulpreis der Landeshauptstadt München
2010–2011 Postdoc-Fellow im Programm »Connecting Art Histories in the 
Museum« (Kunsthistorisches Institut in Florenz / Museum für 
Islamische Kunst der Staatlichen Museen zu Berlin)
seit 2011 Leiterin der Max-Planck-Forschungsgruppe »Objects in the 
Contact Zone – The Cross-Cultural Lives of Things« am 
Kunsthistorischen Institut in Florenz
2011–2014 Lehraufträge an der LMU München, der Universität Wien und 
am Exzellenzcluster »Asia and Europe in a Global Context« 
der Universität Heidelberg
2013 Vertretungsprofessur für die Geschichte der Islamischen Kunst 
an der LMU München
2016–2017 Gastprofessur für moderne und zeitgenössische Kunstge-
schichte an der Universität Zürich
Forschungsschwerpunkte
Transkulturelle Museumsgeschichte; Geschichte der islamischen und globalen 
Kunstgeschichte; Rezeptionsgeschichte und Objektbiografien; Kunstgeschichte 
des islamischen Mittelmeeraumes, insbes. im Austausch mit Europa seit 1850.
Publikationsauswahl
(Hg. mit Melania Savino): Images of the Art Museum. Connecting Gaze and 
Discourse in the History of Museology (Contact Zones 3), Berlin 2017.
Drawing Knowledge, (Re-)Constructing History: Pascal Coste in Egypt, in: Inter-
national Journal of Islamic Architecture Vol. 4 No. 2 (2015).
»Saltare il fosso«: Matisse e l’»inutilità« catalitica di esporre le arti islamiche, in: 
Ester Coen (Hg.): Matisse Arabesque, Ausst.-Kat. zu den Scuderie del Quiri-
nale Rom, Mailand 2015, S. 43–49.
Mschatta in Berlin. Grundsteine Islamischer Kunst (Connecting Art Histories in 
the Museum 1), 2014.
Eine Ausstellung wird besichtigt: Die Münchner Ausstellung von Meisterwerken 
muhammedanischer Kunst 1910 in kultur- und wissenschaftsgeschichtlicher 
Perspektive, Frankfurt a. M. 2011.
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Vorträge
9.30–10.00 Uhr
Tobias Strahl, Abuja
Verdrängtes Erbe? – Zur Negation und Zerstörung des islamischen Kul-
turerbes auf der Balkanhalbinsel von Anfang des neunzehnten Jahrhun-
derts bis in die Gegenwart
Parallel zur Formation christlicher Nationalstaaten nach europäischem 
Vorbild setzten auf der Balkanhalbinsel Versuche der Konstruktion und 
Profilierung von »Nationalkulturen« ein. Diese standen im Spannungsfeld 
primär zwischen den erstarkenden nationalen Bewegungen einerseits 
und dem im Niedergang befindlichen Osmanischen Reich andererseits. 
Der Islam geriet in diesen Konstruktionen zur Anti-Identität, dem Gegen-
entwurf und Feindbild des von christlicher Religion und Kultur geprägten 
Nationalstaats.
Etwa 500 Jahre hatte das Osmanische Reich die kulturellen Manifesta-
tionen auf der Balkanhalbinsel entscheidend mitgeprägt, wovon insbe-
sondere das reiche architektonische Erbe beredtes Zeugnis ablegte. In 
den sogenannten »Befreiungskämpfen« der christlichen Balkanvölker, 
den regionalen Aufständen gegen die von der Pforte bestellten lokalen 
Machthaber, avancierte dieses architektonische Erbe zur symbolischen 
Manifestation der überkommenen Herrschaft. Überdies erhielt es in der 
ebenfalls in dieser Zeit erstmals formulierten modernden Fortschrittsideo-
logie die Konnotation des Rückständigen. Diese negativen Attribuierun-
gen bildeten die Grundlage für eine beispiellose Zerstörung osmanisch-
islamischen Kulturerbes in der Phase der behaupteten »Renaissance« 
(Preporod) der christlichen Nationalstaaten auf der Balkanhalbinsel, die 
mit dem Ersten Serbischen Aufstand (1804) einsetzte und über Aufstän-
de in Griechenland (1821‒1829) und Bulgarien (1877/78) bis zum end-
gültigen Rückzug des Osmanischen Reiches aus dieser Region (1913) 
andauerte.
Die negative Konnotierung der islamischen kulturellen und religiösen 
Erbes bestimmte dessen Schicksal in den verschiedenen politischen 
Systemen bis zur Gegenwart. Der Vortrag dokumentiert die fortgesetzte 
Zerstörung des osmanisch-islamischen Kulturerbes auf der Balkanhalb-
insel vom Beginn des neunzehnten Jahrhunderts bis in die Gegenwart 
anhand ausgewählter Beispiele aus allen historischen Epochen.
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Kurzbiografie Tobias Strahl
seit 1996 Gebirgsjägerunteroffizier, Offizier d. R., Offizier für Operative 
Kommunikation 
div. Einsätze in Kosovo, Afghanistan
2004–2010 Studium der Kunstgeschichte und Literaturwissenschaft in 
Dresden (Magisterarbeit: »Krise, Kunst, Kommunikation – zur 
Zerstörung von serbischem Kulturerbe während des Bürger-
kriegs in Kosovo«)
2016 Promotion an der TU Dresden (»Kulturerbezerstörung in den 
Postjugoslawischen Kriegen: 1991–1999 und 2004. Kroatien, 
Bosnien-Herzegovina, Kosovo. Eine kritische Diskursanaly-
se«)
Forschungsschwerpunkte
Kulturerbe in (bewaffneten) Konflikten, Kulturerbetheorie und -politik, Kulturerbe 
und Gesellschaft; Kunst und (nationale) Identität, Politics of Identity, Nationalis-
musforschung; historische und kritische Diskursanalyse (Foucault, Landwehr, 
Jäger) in den Bildwissenschaften.
Publikationsauswahl
Anti Aura: The Use of Heritage in the Politics of the Yugoslav Wars (1991–1999 
(2004)), in: Katarzyna Jagodzinska und Jacek Purchla (Hgg.): The Limits 
of Heritage. The 2nd Heritage Forum of Central Europe, Krakau 2015, S. 
178–195.
Damnatio memoriae – Kulturerbe in Nationalen Konflikten, online publ. 2015 bei 
der Deutschen Stiftung Denkmalschutz [goo.gl/9l7ZIX].
Architecture as a weapon, in: Ulrich G. Großmann und Petra Krutisch (Hgg.): 
The Challenge of the Object / Die Herausforderung des Objekts. 33rd Con-
gress of the International Committee of the History of Art, Congress Procee-
dings 2, Nürnberg 2013, S. 476–479.
10.15–10.45 Uhr
Dzemil Bektovic, Skopje 
Challenges of Islamic Art and Architecture in the Context of  
»Project Skopje 2014« – The War of Symbols or Monumental  
Visualization of Identity
Today Macedonia is a state in the Balkan Peninsula which shelters a 
diverse religious and ethnic population divided along clear geographical, 
ethnic and religious lines. This division became more apparent during the 
period of Macedonian independence when Macedonia acquired its first 
governmental structure, and which later led to its open civil war. After the 
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war conflict in 2001, the Macedonian government launched a massive 
reconstruction (urban, architectural and monumental) through the project 
»Skopje 2014« which has completely altered the physiognomy and visual 
appearance of the city. The project, officially announced in 2010, consists 
mainly of the construction of museums and government buildings, as well 
as the erection of monuments depicting historical figures from the region 
of Macedonia. At the beginning around 20 buildings and over 40 monu-
ments were planned as part of the project, but up to now we have more 
than 250 monuments constructed under way.
This project has caused numerous local and international reactions be-
cause it is changing the historically determined value of identity. By way 
of monument iconography a so-called »antiquisation« of Macedonian 
identity is carried out (for example, the most dominant monuments of this 
project are the sculptures of Alexander the Great and Philip II, towering 
size 25 m high), but favoring only one figure of Macedonian identity, over 
the other ones (Albanian, Bosniak, Turkish, Serbian, Roma, Vlachos). 
They also altered the religious identity by placing an enormous cross 66 
m high on the hill above Skopje and placing similar crosses on key posi-
tions of the city (vicinage entries) and the construction of churches under 
state patronage. The government also favors change of facade and con-
struction of new state and cultural institutions in the »Baroque style«, a 
kind of pseudo-baroque, and many believe that a scene of very inexpen-
sive historical and nationalist kitsch is being set.
At the same time the massive reconstruction of the Ottoman monu-
ments that have long been ruined and neglected takes place. Especially 
graves and mausoleums are built of famous Ottoman generals and con-
querors. Such is the case with the first conqueror of Macedonia, Yigit-
bey. The second project was the renovation of the 15th century Mustafa 
Pasa Mosque, a majestic example of Ottoman architecture and one of 
Skopje’s premier landmarks. A third project involves the Kursümli Han, a 
16th century former caravanserai that once provided lodging for Ottoman 
merchants and storage for their goods. Today, it is part of the Archaeolo-
gical Museum of Macedonia. And there are many other reconstructions 
in different cities in Macedonia under way with support of the Republic of 
Turkey.
Kurzbiografie Dzemil Bektovic
2004–2006 studies in Art History in Skopje („Design in Macedonia 1945–
85“)
2007–2014 (Assistant) Professor at International University Novi Pazar
2008–2014 (Assistant) Professor at Faculty for islamic studies Novi Pazar
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2009 PHD at International University in Novi Pazar („Aspects of inte-
rior design of Ottoman sacred architecture in Balkan“)
2010–2014 (Assistant) Professor at FON University Skopje
since 2010 (Associate) Professor at International Balkan University Skopje
Forschungsschwerpunkte
History of architecture and design; contemporary art; protection and preservati-
on of monumental heritage.
Publikationsauswahl
Постмодернизмот на исламската архитектура [Postmodernism of Islamic 
Archtecture], in: Islamic religious community. El Hillal 123 (2016), S. 5–9.
Postmodern and modern discourses of Islamic architecture – Position and role 
of architecture in frame of islamic art, in: Islamic Thought (2012), S. 79–103.
Creation of mosque’s design – Mosque epicentre of islamic life in: Islamic 
Thought (2011), S. 175–197.
Tendencies of Ottoman architecture in Balkan in: Sandzak (2011), S. 25–28.
Aspects of Islam in Art, in: Lettre international 3 (1996), S. 36–42.
11.45–12.15 Uhr
Laura Hindelang, Berlin
Transnationale Stadtplanung am Persischen Golf. Kuwait City als 
Beispiel einer städtebaulichen Debatte zwischen Modernisierung 
und identitärer Relokalisierung nach 1945
Mit wachsenden Einnahmen aus der Erdölindustrie strebte das britische 
Protektorat Kuwait Mitte des 20. Jahrhunderts nach rascher und umfas-
sender Modernisierung. Kuwaitische wie auch britische Interessen fokus-
sierten besonders auf die stadträumliche Entwicklung der Küstenstadt. 
Minoprio, Spencely und Macfarlane, junge britische Stadtplaner, entwar-
fen 1951 einen Masterplan für Kuwait City auf Basis modernster britischer 
Stadtplanungstheorie. Dessen Implementierung leitete eine großflächige 
Transformation der baulichen und soziokulturellen Stadtstruktur ein und 
stimulierte internationale Aufmerksamkeit für die modernisierende Golfre-
gion.
Doch bereits in den 1960er Jahren wurden kritische Stimmen wie die 
des in Kuwait tätigen Stadtplaners Saba Georg Shiber laut, der radikale 
Umbau orientiere sich nur an westlichen Modellen, wobei der spezifische 
Charakter der Stadt verloren ginge. Daraufhin verstärkten sich Debatten 
sowohl über den Umgang mit lokalen und arabisch-islamischen Vorbil-
dern als auch über funktionale und klimatische Anforderungen. Zudem 
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prägten profitorientierte internationale Bauunternehmen zunehmend das 
städtische Image der Region, indem sie unterschiedlichste Verkaufsstra-
tegien anwandten, um lukrative Projekte zu realisieren.
Im Kontext lokaler, arabischer und westlicher Debatten um identitäre 
bzw. ortsspezifische Architektur stellt die städtebauliche Transformation 
Kuwaits somit ein herausragendes Beispiel für postkoloniale Identitäts-
prozesse dar. Indem der Fokus auf das in diesem Kontext zirkulierende 
Bildmaterial (u. a. Karten, Masterpläne, Luftaufnahmen, Stadt- und Ar-
chitekturfotografie) gelegt wird, stellen sich aus medientechnologischer, 
machttheoretischer und rezeptionsästhetischer Perspektive u. a. folgen-
de Fragen: Wie wurde die transformierende Stadt in Text und Bild re-
präsentiert und welche Identitätskonzepte wurden entwickelt? Welche 
Fremd- und Eigenwahrnehmungen des jungen Golfstaats entwickelten 
unterschiedliche Akteure mit unterschiedlichen Absichten?
Kurzbiografie Laura Hindelang
2008–2014 Studium der Kunstgeschichte und Soziologie in Hamburg und 
Bern (Masterarbeit: »Bagdads urbane Transformation. Die 
1950er Jahre zwischen Monarchie und Republik, städtebauli-
chen Visionen und Nation Building«)
2009–2014 Stipendiatin der Studienstiftung des Deutschen Volkes
2014–2016 wiss. Assistentin und Doktorandin im SNF-Projekt »Heilige 
Räume in der Moderne« an der Universität Zürich
seit 2016 Stipendiatin der Berlin Graduate School of Muslim Cultures 
and Societies
zugl. Promotionsstudium an der FU Berlin (Thema: »Shifting Visual 
and Written Representations of the Gulf Region between the 
1950s and the Present«)
Forschungsschwerpunkte
Architektur- und Städtebaugeschichte im 20. und 21. Jh. (mit den Schwerpunk-
ten Großbritannien, arabische Golfstaaten und Irak); Moderne-, Modernitäts- 
und Modernisierungsdebatten in Kunst und Architektur; Global Art Histories; 
Kunstgeschichte des 20. Jh.s (mit Fokus auf die arabische Welt).
Publikationsauswahl
Wüstenblume und Falke für Abu Dhabi. Schweizer Entwürfe einer identitätsstif-
tenden Architektur der 1970er Jahre, in: Auratische Räume der Moderne. The-
menheft kritische berichte – Zeitschrift für Kunst- und Kulturwissenschaften 
Jg. 44 H. 2 (2016), S. 142–155.
Bauen in Bagdad um 1958: Wenn Bauvorhaben Revolutionen überstehen, in: 
bauforschungonline-Journal Jg. 1 Nr. 1 (2015), S. 48–54.
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14.00–14.30 Uhr
Charlotte Bank, Genf
Commitment to Change: Early Modern Painters in Syria
In the Arab world, the practice of oil painting in the European manner was 
taken up towards the end of the nineteenth century and proliferated in the 
first decades of the twentieth. It was closely linked to discourses of mo-
dernity and often had a close relation to questions pertaining to national 
independence and social progress. Through a discussion of the work of 
early Syrian painters, often referred to as the generation of the ruwwad 
(pioneers), this paper discusses oil painting in Syria as a site to negotiate 
questions of modernity as well as social and political change.
Kurzbiografie Charlotte Bank
 Studium der Vorderasiatischen Archäologie, Assyriologie und 
Kunstgeschichte in Heidelberg (Magisterarbeit: »Das spätvor-
islamische Gräberfeld Amlah/al-Fueda (Sultanat Oman). Ver-
such einer kulturellen Einordnung«)
seit 2012 Promotionsstudium an der Université de Genève (Thema: 
»The contemporary art scene in Syria 2000–2010: Between 
the legacy of social critique and a contemporary artistic move-
ment in the Arab World«)
2013–2016 wiss. Mitarbeiterin im Projekt »Other Modernities: Patrimony 
and Practices of Visual Expression Outside the West« an der 
Université de Genève
2016 Doctoral Fellow am Orient-Institut Beirut
Forschungsschwerpunkte
Zeitgenössische Medienkunst und Film im Nahen und Mittleren Osten; frühe 
moderne Malerei in Libanon und Syrien; zeitgenössische islamische Kunst; 
Künstler, Kunst und Migration; islamische visuelle Kultur.
Publikationsauswahl
Painting as critique: Oil painting as a site for social and political negotiation in 
Syria, in: Visual Modernity in the Arab World, Turkey and Iran. Asiatische Stu-
dien – Études Asiatiques Bd. 70 H. 4 (2016), S. 1285–1303.
Calling Things by Their Real Names: Anonymity and artistic online production 
during the Syrian Uprising, in: Fusion Journal 9 (2016) [goo.gl/jeKW7P].
Marwan. Topographies of the Soul, in: Marwan Qassab Bachi. Topographies of 
the Soul, Ausst.-Kat. Barjeel Art Foundation, Sharjah 2014, S. 1–3.
The Art of Persuasion. Posters of the Anonymous Syrian Artist Collective Alsaab 
alsori aref tarekh, in: Malu Halasa, Zaher Omareen und Nawara Mahfoud 
(Hgg.): Syria Speaks. Art and Culture from the Frontline, London 2014, S. 66–77.
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14.45–15.15 Uhr
Andrea D. Fitzpatrick, Ottawa
Subverting Symbols: Persepolis and Veils in the Art of Sadegh  
Tirafkan
Sadegh Tirafkan (1965–2013) was one of Iran’s most critically acclaimed 
photographic artists and the first to create »performative« photography 
in Iran, staging figures in a manner that questions rather than confirms 
identity. Starting in 1982, Tirafkan began exploring themes of national 
identity and masculinity, in addition to spirituality and Shi’ite rituals. His 
series of videos and photographs, »Persepolis« (1995 to 1998), uses the 
crumbling architectural backdrop of pre-Islamic Persian imperial glory to 
explore the tensions between contemporaneity and ancient traditions, 
as well as to question Iranian national identity, gender norms, and the 
expectations of visibility (even exhibitionism) inherent in contemporary 
art practices. Using traditional, site-specific, or local motifs in contem-
porary Iranian art has been called self-exoticism (Severi; Kesmirshekan) 
and seems at odds with the images of contemporaneity that preoccupy 
non-Western artists in the context of globalization (Groys). Image of ruins 
in other contemporary art from the Middle East most often references 
war and the traumas that ensue from it (Slavick). But something else 
is happening with Tirafkan’s »Persepolis«. The archaeological backdrop 
engaged for Tirafkan’s own veiled image (he is often effaced by symbolic 
white cloths or traditional Iranian textiles) suggests anti-colonial struggles 
possibly against: the imposition of Islamic culture brought on by the Arab 
conquest in the seventh century; and more recently, the instrumentaliza-
tion of Islam brought about by the 1979 Revolution and by the regime dur-
ing the Iran-Iraq War. The dialogue between the artist’s veiled figure and 
the iconic ruins suggests an art practice that is transnational, hybrid, and 
diachronic (Bhabha) and involves: 1) contemporaneity emerging along-
side ancient Iranian history; 2) questioning assigned gender roles; and 
3) engagement with Sufi and Shi’ite philosophies of self-effacement and 
martyrdom. This paper uses contemporary art historical methods (critical 
visual analysis, theories of identity, and transnational approaches) to de-
construct the symbolic images created by Tirafkan’s »Persepolis« series, 
involving vastly temporalized Iranian identities that displace binaristic re-
lationships and instead offer layered (inter-)national dramas.
Kurzbiografie Andrea D. Fitzpatrick
1990–1992 studies (M.A.) in Art History in Toronto
1994–1996 Manager of Archives and Communications at S. L. Simpson 
Islamische Kunst und Architektur nach 1798
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Gallery, Toronto
1999–2001 Manager of Client Services at I.T. Prospects, Toronto
2005 PhD in Art History and Criticism at McGill University, Montreal 
(»Approaching the Dying and the Dead: An Analysis of Con-
temporary Lens-Based Artworks and the Potential for Ethical 
Intersubjectivity«)
2004–2007 Instructor at Ontario College of Art and Design University, To-
ronto (Faculty of Liberal Arts)
2007–2012 Assistant Professor of History and Theory of Art at University 
of Ottawa, Department of Visual Art
2012 guest curator (SAW Gallery, Ottawa, and Gallery 44 Centre for 
Photography, Toronto)
since 2012 Associate Professor of History and Theory of Art at University 
of Ottawa, Department of Visual Art
2016 Visiting Professor at University of Colorado, Department of Art 
and Art History
Forschungsschwerpunkte
Contemporary international art; Iranian art and photography; artistic responses 
to war and conflict; gender and identity in art and mass media; ethics and pol-
itics in art and visual culture.
Publikationsauswahl
(Hg.) Sadegh Tirafkan (1965–2013): History for the Future, Tehran 2015.
Veiled Iranian Identities in the Photographic Art of Sadegh Tirafkan, in: Änne Söll 
und Gerald Schröder (Hgg.): Der Mann in der Krise? Visualisierungen von 
Männlichkeit im 20. und 21. Jahrhundert, Wien/Köln 2015, S. 182–198.
Female Trouble: Melancholia and Allegory in Contemporary Iranian Art, in: Staci 
Gem Scheiwiller (Hg.): Performing the Iranian State: Visual Culture and Rep-
resentations of Iranian Identity, London 2013, S. 157–169.
Love’s Letter Lost: Reading Brokeback Mountain, in: Mosaic. A Journal for the 
Interdisciplinary Study of Literature Vol. 43 No. 1 (2010), S 1–21.
The Movement of Vulnerability: Images of Falling and September 11, in: Art 
Journal Vol. 66 No. 4 (2007), S. 82–101.
171
Böhmen – Sachsen – Schlesien
Leitung: Mateusz Kapustka, Zürich / Jiří Kuthan, Prag /  
Katja Schröck, Bamberg
Sektionsvorträge
Samstag, 11.03.2017, 9.00–15.45 Uhr, Chemie, HS 1
9.00–9.30 Uhr
Einführung durch die Sektionsleitung
9.30–10.00 Uhr
Marius Winzeler, Prag
Vom böhmischen Gusto im Sachsen des 18. Jahrhunderts –  
Aspekte der Sammlungsgeschichte, Hof- und Auftragskunst vor 
dem Hintergrund von lokaler Identität und internationalem An-
spruch
10.00–10.15 Uhr
Diskussion
10.15–10.45 Uhr
Andrzej Kozieł, Breslau
Bohemian Painters in Silesia in the Baroque Period. Career Paths 
and Recipes for Success
10.45–11.00 Uhr
Diskussion
11.00–11.45 Uhr
Pause
11.45–12.15 Uhr
Evelyn Reitz, Rom
Das Nachleben der rudolfinischen Kunst. Regionale und überregio-
nale Rezeption eines europäischen Phänomens
12.15–12.30 Uhr
Diskussion
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12.30–14.00 Uhr
Pause
14.00–14.30 Uhr
Jana Peroutková, Prag
At the Breaking Point – the Beautiful Style, the Spiritual Atmos-
phere and the Art on the Eve of the Hussite Revolution in Bohemia
14.30–14.45 Uhr
Diskussion
14.45–15.15 Uhr
Kai Wenzel, Görlitz
Die Oberlausitz. Eine künstlerische Brückenlandschaft zwischen 
Böhmen, Sachsen und Schlesien
15.15–15.45 Uhr
Diskussion
Inhalt der Sektion
Die geografische Lage der drei mitteleuropäischen Nachbarregionen 
Böhmen, Sachsen und Schlesien ließ im Lauf der Jahrhunderte zahlrei-
che gegenseitige Verknüpfungen entstehen, deren künstlerische Aspek-
te in der Sektion untersucht werden sollen. Bedeutsame Bezugspunkte 
stellen hierbei die Formierungsprozesse der Territorialherrschaften und 
die Machtentfaltung des böhmischen Staates in der Regierungszeit der 
Přemysliden und der Luxemburger, die österreichischen Erbfolgekriege, 
die Nationalstaatenbildung wie die politischen Umbrüche des 20. Jahr-
hunderts dar. Ebenso bildeten die sozialpolitisch und religiös motivierte 
hussitische Bewegung, die Reformation und Gegenreformation wie auch 
die Industrialisierung wesentliche Faktoren für eine gegenseitige Annä-
herung und Entfernung der drei Regionen.
Innerhalb dieses historischen Spektrums soll in der Sektion nach den 
lokalen Trägern einer Identitätsbildung gefragt werden. Diese Problema-
tik wird auf regionaler und interregionaler Ebene exemplarisch im Kontext 
der reziproken Verknüpfungen zwischen Böhmen, Schlesien, Sachsen 
und der Lausitz im 14.–18. Jh. untersucht. Dabei wird die Frage der An-
wendbarkeit von aktuellen globalen Begrifflichkeiten der Kunstgeschichte 
im regionalen Kontext anhand der Beiträge zu den Migrationen von Sti-
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len, Vorbildern und Künstlern samt ihrem sozial-politischen Hintergrund, 
zur Etablierung der interregional geprägten Sammlungen, zu der Rolle 
der »Brückenlandschaften« wie auch zu der epochen- und länderüber-
greifenden Rezeption der Künste der drei Nachbarregionen in der Kunst-
geschichte kritisch zur Diskussion gestellt.
Mateusz Kapustka, Zürich / Jiří Kuthan, Prag / Katja Schröck, Bamberg
Kurzbiografie Mateusz Kapustka
1993–1998 Studium der Kunstgeschichte und Philosophie in Breslau
1998–2013 wiss. Mitarbeiter am Kunsthistorischen Institut der Uniwersytet 
Wrocławski, Breslau
2003 Promotion an der Uniwersytet Wrocławski (»Figur und Hostie. 
Über die bildliche Evokation von Präsenz im Spätmittelalter«, 
auf Polnisch)
seit 2009 Postdoc und Oberassistent im ERC/SNF-Forschungsprojekt 
»TEXTILE«
zugl. wiss. Mitarbeiter am Lehrstuhl für die Kunst der Neuzeit, Kunst-
historisches Institut der Universität Zürich
2013 Getty Connecting Art Histories Visiting Faculty Member an 
der Universidade Federal de São Paulo (Unifesp) im Rahmen 
des Projekts »New Art Histories: Connecting Ideas, Objects 
and Institutions in Latin America« (Project Unit 1, IDEAS, 
2011–2013: Founding Ideas: Historiographies and Methods for 
a Global Art History)
2015–2016 Vertretungsprofessor für Kunst des Mittelalters am Kunsthisto-
rischen Institut der Universität Zürich
2016 Habilitation an der Universität Zürich (»Aufhebung der Zeit: 
Mittelalter im Barock«)
Forschungsschwerpunkte
Visuelle Medien und historische Evidenzkonstruktionen; Bild und Liturgie im 
Mittelalter und in der Frühen Neuzeit; Anachronismus und Nachleben der Bilder;
textile Repräsentation vom Mittelalter bis heute; Bildpropaganda der globalen 
Herrschaft (16.–18. Jh.).
Publikationsauswahl
Aufhebung der Zeit: Mittelalter im Barock (in Vorbereitung zum Druck).
Der Körper des Künstlers im Kampf der Künste. Zur Medienkritik im Grabmal 
von Giambattista Gisleni in Santa Maria del Popolo in Rom († 1672), in: Birgit 
Ulrike Münch, Markwart Herzog und Andreas Tacke (Hgg.): Künstlergrabmä-
ler. Genese – Typologie – Intention – Metamorphosen, Petersberg 2011, S. 
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151–165.
(mit Boguslaw Czechowicz) Hope and Pragmatism. Rule and Visual Repre-
sentation of Matthias Corvinus in Silesia and Lusatia, in: Péter Farbaky und 
András Vegh (Hgg.): Matthias Corvinus, the King. Tradition and Renewal in 
the Hungarian Royal Court 1458–1490, Ausst.-Kat. Historisches Museum in 
Budapest, Budapest 2008, S. 76–87.
(Hg. mit Jan Klípa et al.): Schlesien – die Perle in der Krone Böhmens. Ge-
schichte – Kultur – Kunst, Ausst.-Kat. Museum in Liegnitz und Nationalgalerie 
Prag, Prag 2007.
Figura i hostia. O obrazowym przywoływaniu obecności w późnym 
średniowieczu [Figur und Hostie. Über die bildliche Evokation von Präsenz im 
Spätmittelalter], Breslau 2008.
Kurzbiografie Jiří Kuthan
1963–1968 Studium der Geschichte und Kunstgeschichte in Prag (Magis-
terarbeit: »Mittelalterliche Architektur in Südböhmen bis zur 
Mitte des 13. Jahrhunderts«)
1970 Promotion an der Univerzita Karlova, Prag
1996 Habilitation an der Palacký-Universität Olmütz (»Mittelalterli-
che Architektur der Zisterzienser in Böhmen und in Mähren«)
seit 2002 Universitätsprofessor am Institut für Kunstgeschichte der Phi-
losophischen Fakultät der Univerzita Karlova, Prag
seit 2003 Vorstand des Instituts für Geschichte der christlichen Kunst 
der Katholisch-theologischen Fakultät der Univerzita Karlova, 
Prag
2005 Herder-Preis
2011 Ehrendoktorwürde der TU Dresden
2015 Ritterkreuz des Ordens des hl. Gregors des Großen und  
Goldene Medaille der Univerzita Karlova, Prag
Forschungsschwerpunkte
Mittelalterliche Architektur in Mitteleuropa; Kunst der Zeit Karls IV.; Adelssitze in 
den böhmischen Ländern 1780–1914; Zisterzienserbaukunst.
Publikationsauswahl
(mit Jan Royt) Karel IV. Císař a český král – vizionář a zakladatel, Prag 2016.
Caput Regni. Prag als Residenzstadt der Herrscher des Heiligen Römischen 
Reiches, in: Bruno Klein (Hg.): Geschichte der bildenden Kunst in Deutsch-
land, Bd. 3: Gotik, München/Berlin/London/New York 2007, S. 197–205, 
209–215.
Splendor et Gloria Regni Bohemiae. Kunstwerke als Herrschaftszeichen und 
Symbole der Staatsidentität (Opera Facultatis theologiae catholicae Universi-
tatis Carolinae Pragensis. Historia et historia artium VI), Prag 2007.
Přemysl Ottokar II. König, Bauherr und Mäzen. Höfische Kunst im 13. Jahrhun-
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dert, Wien/Köln/Weimar 1996.
Die mittelalterliche Baukunst der Zisterzienser in Böhmen und in Mähren, Mün-
chen/Berlin 1982.
Kurzbiografie Katja Schröck
2000–2007 Studium der Kunstgeschichte, Romanistik/Literaturwissen-
schaft und Alten Geschichte in Dresden, Bologna und Paris 
(Magisterarbeit: »Der Dom zu Meißen: Ein steinsichtiger Bau 
im farbigen Mittelalter?«)
2007–2009 wiss. Hilfskraft im Projekt »Werkmeister der Spätgotik« (Gerda 
Henkel Stiftung) an der TU Dresden
2009–2014 wiss. Mitarbeiterin im Teilprojekt D »Die Kirche als Baustelle« 
des SFB 804 »Transzendenz und Gemeinsinn«, TU Dresden
seit 2010 Promotionsstudium an der TU Dresden (Thema: »Vom Sakral-
bau zum Nationalheiligtum. Die Vollendung des Prager Veits-
doms im 19. Jahrhundert«)
2013–2016 wiss. Mitarbeiterin im ERC-Forschungsprojekt „Design Princip-
les in Late-Gothic Vault Construction – A New Approach Based 
on Surveys, Reverse Geometrie Engineering and Reinterpre-
tation of the Sources“ an der TU Dresden
2016 wiss. Assistentin am Lehrstuhl für Kunstgeschichte I, insb. für 
Mittelalterliche Kunstgeschichte, der Universität Bamberg
seit 2016 Projektkoordinatorin des BMBF–Projekts »Mittelalterliche Por-
tale als Orte der Transformation« an der Universität Bamberg
Forschungsschwerpunkte
Mittelalterliche Architekturgeschichte; mittelalterliche Bautechnik und Bauorgani-
sation an Sakralbauten; gotische Kirchenbauten des 19. Jh.s.
Publikationsauswahl
(Hg. mit David Wendland): Traces of Making. Entwurfsprinzipien von spätgo-
tischen Gewölben. Shape, Design, and Construction of Late Gothic Vaults, 
Petersberg 2014, darin: Zur Formulierung von Konstruktionsvorgaben und 
ihre Umsetzung auf der mittelalterlichen Baustelle, S. 39–48.
(Hg. mit Bruno Klein und Stefan Bürger): Kirche als Baustelle – Große Sakral-
bauten des Mittelalters, Köln 2013, darin: Der Prager Veitsdom – Aspekte des 
Bauens, S. 210–223.
Die polychrome Ausgestaltung des Prager Veitsdoms im 19. Jahrhundert – Reli-
giöse Praxis und Kunstreligion im Konflikt, in: Stephan Dreischer et al. (Hgg.): 
Jenseits der Geltung. Konkurrierende Transzendenzbehauptungen von der 
Antike bis zur Gegenwart, Berlin 2013, S. 127–142.
Steinversatz und Steinbearbeitung des Naumburger Werktrupps im Vergleich 
zum Meißner Dom, in: Der Naumburger Meister. Bildhauer und Architekt im 
Europa der Kathedralen, Ausst.-Kat., Bd. 3, Petersberg 2012, S. 520–527.
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Vorträge
9.30–10.00 Uhr
Marius Winzeler, Prag
Vom böhmischen Gusto im Sachsen des 18. Jahrhunderts –  
Aspekte der Sammlungsgeschichte, Hof- und Auftragskunst vor 
dem Hintergrund von lokaler Identität und internationalem An-
spruch
Der künstlerische Austausch zwischen Böhmen und Sachsen riss in der 
Barockzeit trotz Kriegen, konfessionellen Differenzen und wirtschaftlichen 
Spannungen nie ab und prägte die kulturelle Identität beidseits nachhal-
tig. Direkte Bezüge lassen sich in der zweiten Hälfte des 17. Jahrhun-
derts vor allem in der Bildhauerei nachweisen, wobei Schneeberg mit der 
Künstlerfamilie Böhme eine wichtige Rolle spielte. Als Gestalter der ers-
ten Phase des sächsischen Hochbarock sind die Gebrüder Süßner aus 
Schlackenwerth/Ostrov zu nennen; unter ihren Zeitgenossen ist auf G. 
Heermann aus der Nähe von Freiberg zu verweisen. Sie waren sämtlich 
in Dresden und Prag tätig, wobei Heermann für Schloss Troja an der Mol-
dau sein wichtigstes Werk realisieren konnte. Erwähnt sei zudem, dass 
mit M. W. Jäckel aus Wittichenau ein Oberlausitzer Bildhauer den böh-
mischen Hochbarock mitgestaltete. Im Gegenzug setzte kurzzeitig der 
in ganz Europa tätige Jan Kupetzky (aus dem damals ungarischen Bö-
sing/Pezinok) aus Prag kommend in Dresden und Leipzig Akzente. Was 
brachten sie mit, was machte ihr Werk an ihrem jeweiligen Wirkungsort 
attraktiv, was war ihr Beitrag zur Herausbildung lokaler, regionaler, über-
regionaler Identität?
Diese Fragen sollen exemplarisch beleuchtet werden, bevor der wei-
tere Betrachtungsschwerpunkt auf dem mittleren und späteren 18. Jahr-
hundert liegt. Damals scheint sich der Austausch nicht nur ganz auf das 
Gebiet der Malerei verlagert, sondern zusehends einseitiger entwickelt 
zu haben: Die Richtung ging von Böhmen nach Sachsen, während der 
umgekehrte Weg kaum eine Rolle spielte.
Kurzbiografie Marius Winzeler
1989–1995 Studium der Kunstgeschichte, Mittelalterarchäologie und Älte-
ren Deutschen Literatur in Zürich (Lizentiatsarbeit: »Heinrich 
Hermann Bothen, Architekt in Dresden und Zürich 1814–1878. 
Ein Beitrag zur Bau- und Architektengeschichte des Historis-
mus«)
1996–1998 wiss. Mitarbeiter der sächsischen Landesstelle für Museums-
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wesen und des Landesamtes für Archäologie Sachsen für die 
erste sächsische Landesausstellung
2001–2008 wiss. Mitarbeiter / Kurator der Städtischen Sammlungen für 
Geschichte und Kultur Görlitz
2008–2015 Direktor der Städtischen Museen Zittau
2009 Promotion an der TU Berlin (»St. Marienstern. Der Stifter, sein 
Kloster, dessen Ausstattung und die Kunst des 13. Jahrhun-
derts in Mitteleuropa«)
seit 2016 Direktor der Sammlung Alter Meister der Nationalgalerie Prag
Forschungsschwerpunkte
Kunst und Kultur der Zisterzienserinnen in Mittelalter und Früher Neuzeit; Kunst-
geschichte der böhmischen Länder des 13.–18. Jh.s; mitteleuropäische Samm-
lungsgeschichte des 17.–20. Jh.s; Kunstgeschichte der Oberlausitz im mitteleu-
ropäischen Kontext; deutsche und schweizerische Architekturgeschichte des 19. 
und frühen 20. Jh.s.
Publikationsauswahl
(Hg. mit Zuzana Štepanovičová) Philipp Leubner (1733–1803). Spätbarock an 
der Lausitzer Neiße, Liberec/Görlitz 2015.
(Hg.) Wege der Wahrheit. Jan Hus und sein Erbe (Zittauer Geschichtsblätter 52), 
Zittau/Görlitz 2015.
St. Marienstern. Der Stifter, sein Kloster und die Kunst Mitteleuropas im 13. 
Jahrhundert, Dößel 2011.
(Hg.) Weises Geschenk. 300 Jahre Bibliotheksaal und Wunderkammer in Zittau 
(Zittauer Geschichtsblätter 40), Zittau/Görlitz 2009.
(mit Stefan Bürger) Die Stadtkirche St. Peter und Paul in Görlitz. Architektur und 
Kunst, Dößel 2006.
10.15–10.45 Uhr
Andrzej Kozieł, Breslau
Bohemian Painters in Silesia in the Baroque Period. Career Paths 
and Recipes for Success
Since the Middle Ages Silesia was a convenient place to work for artists, 
who came to this region from the territory of neighbouring Bohemia. This 
phenomenon reached its apogee in the Baroque era which is considered 
to be the Golden Age of art in Silesia. This period, which began after the 
end of the Thirty Years’ War (1648) and ended with the outbreak of the Si-
lesian Wars (1740), was a time of peace and economic prosperity for this 
region. Apart from sculptors, the presence of Bohemian artists in Silesia 
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was especially evident among numerous painters who were active on 
this territory. They not only produced various works (oil canvases, fresco 
decorations) for Silesian patrons but also willingly settled down in this 
region (inter alia, Esechiel Paritius, Daniel Datschitzky, Jeremias Joseph 
Knechtel, Johann Franz Hoffmann, Ignaz Depée) or lived there tempo-
rarily (inter alia, Johann Hiebel, Johann Kuben, Peter Brandl, Wenzel 
Lorenz Reiner, Ignaz Preissler). Many of them achieved artistic and eco-
nomic success in Silesia. What paths of cereer did they choose? What 
were their typical receipes for success in this region? Why was Silesia 
such a good place to work for newcomers from Bohemia in the Baroque 
period? This paper will bring us answers to these questions. It is based on 
the results of the four-year scientific project »Baroque painting in Silesia« 
(2012–2016). The new data enables us not only to reconsider a problem 
of artistic migration between Bohemia and Silesia, but also to formulate a 
concept of a common artistic region of the Lands of the Bohemian Crown 
in the years 1648–1740.
Kurzbiografie Andrzej Koziel
1985–1993 Studium der Elektronik und Kunstgeschichte in Breslau (Ma-
gisterarbeit: »Der Altar der fünf Schmerzen Mariens aus der 
Kathedrale St. Johannes des Täufers in Wrocław«, 1993)
1993–1999 Assistent am Lehrstuhl für barocke Kunst und Kultur, Institut 
für Kunstgeschichte der Uniwersytet Wrocławski, Breslau
1999 Promotion an der Uniwersytet Wrocławski (»Die Zeichnungen 
Michael Willmanns (1630–1706)«)
1999–2007 Adjunkt am Lehrstuhl für barocke Kunst und Kultur, Institut für 
Kunstgeschichte der Uniwersytet Wrocławski
2005–2008 Stellv. Direktor für Didaktik des Instituts für Kunstgeschichte 
der Uniwersytet Wrocławski
2007 Habilitation an der Uniwersytet Wrocławski (»Angelus Silesius, 
Bernhard Rosa und Michael Willmann oder Die Kunst und 
Mystik in Schlesien in der Barockzeit«)
2007–2011 Dozent am Institut für Kunstgeschichte der Uniwersytet 
Wrocławski
2011–2016 Leiter des Lehrstuhls für barocke Kunst und Kultur am Institut 
für Kunstgeschichte der Uniwersytet Wrocławski
seit 2011 ao. Professor am Lehrstuhl für barocke Kunst und Kultur, Insti-
tut für Kunstgeschichte der Uniwersytet Wrocławski
Forschungsschwerpunkte
Malerei, Zeichnung und Grafik in Mitteleuropa im 17. und 18. Jh.; künstlerische 
Beziehungen zwischen Schlesien und Böhmen im Barock; polnische Kunsthisto-
riografie; schlesische Mystik und Kunst im Barock; das Werk Michael Willmanns 
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(1630–1706) und seiner Werkstatt.
Publikationsauswahl
Malarstwo barokowe na Śląsku [Barocke Malerei in Schlesien], Breslau 2017 
(im Druck).
Michael Willmann i jego malarska pracownia [Michael Willmann und seine 
Malerwerkstatt] (Acta Universitatis Wratislaviensis 3463, Historia Sztuki 33), 
Breslau 2013.
(Hg. mit Mateusz Kapustka und Piotr Oszczanowski) Śląsk i Czechy. Wspólne 
drogi sztuki [Schlesien und Böhmen. Gemeinsame Wege der Kunst] (Acta 
Universitatis Wratislaviensis 2953, Historia Sztuki 24), Breslau 2007.
(Hg. mit Mateusz Kapustka et al.) SSchlesien – die Perle in der Krone Böh-
mens. Geschichte – Kultur – Kunst, Prag 2007.
Angelus Silesius, Bernhard Rosa i Michael Willmann, czyli sztuka i mistyka na 
Śląsku w czasach baroku [Angelus Silesius, Bernhard Rosa und Michael Will-
mann oder Die Kunst und Mystik in Schlesien im Barockzeitalter] (Acta Uni-
versitatis Wratislaviensis 2872, Historia Sztuki 23), Breslau 2006.
11.45–12.15 Uhr
Evelyn Reitz, Rom
Das Nachleben der rudolfinischen Kunst. Regionale und überregio-
nale Rezeption eines europäischen Phänomens
Mit der Entscheidung, seine Residenz von Wien nach Prag zu verlegen, 
brachte der Habsburger Kaiser Rudolf II. um 1600 eine neue künstleri-
sche Blüte in das Zentrum Böhmens. Rudolfs Nachfolger Matthias führte 
den Hof wieder nach Wien zurück. Prag wurde wenig später Dreh- und 
Angelpunkt des beginnenden Dreißigjährigen Kriegs. Während die Her-
kunft der Künstler, der Bildmotive und stilistische Eigenheiten am Hof 
Rudolfs II. europaweit Beachtung fanden, blieb die Rezeption der ru-
dolfinischen Kunst meist spezialisierten Fachkreisen vorbehalten. In der 
Kunstgeschichte fand so die Annahme Verbreitung, mit dem Tod Rudolfs 
II. 1612 sei auch die Kunst seines Hofes zunehmend in Vergessenheit 
geraten. Werke rudolfinischer Künstler wurden indes auch in den Fol-
gejahren über Prag hinaus rezipiert, adaptiert und in neue künstlerische 
Kontexte aufgenommen. Den Weg der Vermittlung werde ich in meinem 
Vortrag anhand einzelner, prägnanter Werke von Bartholomäus Spran-
ger, Paulus van Vianen, Roelandt Savery und Aegidius Sadeler nachvoll-
ziehen. Die Vermittlungsketten führen hierbei über den direkten Aktions-
radius des Hofes in Böhmen, Schlesien und Sachsen hinaus bis in die 
Niederlande und Italien – Regionen also, die bislang vor allem in ihrem 
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Vorbildcharakter wahrgenommen wurden. Wie sich zeigen wird, orientiert 
sich das Nachleben der rudolfinischen Kunst an Netzwerken, die bereits 
für die Ausbildung des Prager Stils relevant waren, so die niederländi-
sche Herkunft zahlreicher Künstler, deren Einbindung in das soziale und 
politische Umfeld in Prag und die persönlichen Verbindungen nicht nur 
des kaiserlichen Hofes, sondern auch der örtlichen Auftraggeber und der 
Gemeinschaft der Niederländer nach Italien. Die rudolfinische Kunst er-
weist sich somit nicht nur in ihrer Entstehung, sondern auch in ihrer Ver-
breitung als ein europäisches Phänomen, das sowohl spezifische lokale 
Ausprägungen als auch überregionale, transkulturelle Prozesse umfasst.
Kurzbiografie Evelyn Reitz
1997–2004 Studium der Kunstgeschichte, Geschichte, Politik und Jour-
nalistik in Hamburg, Pisa und Berlin (Magisterarbeit: »Remi-
niszenz als Innovation. Die visuelle Konzeption der Galleria 
Farnese«)
2010–2011 Programmkoordinatorin am Goethe-Institut
2011–2014 wiss. Mitarbeiterin der DFG-Forschergruppe 1703 »Transkul-
turelle Verhandlungsräume von Kunst« an der FU Berlin
2012 Promotion an der FU Berlin (»Discordia concors. Kulturelle 
Differenzerfahrung und ästhetische Einheitsbildung in der Pra-
ger Kunst um 1600«)
2014 Immanuel-Kant-Forschungspreis für die Dissertation
2014–2015 freiberufliche Tätigkeit am Goethe-Institut und an der HU Ber-
lin, Stabsstelle Internationalisierung
zugl. Lehre an der FU Berlin, der HU Berlin und der Universität 
Leipzig
2015–2016 Referentin am Goethe-Institut
seit 2016 wiss. Mitarbeiterin (Postdoc), Abteilung Malerei und Bildkünste 
der Frühen Neuzeit an der Bibliotheca Hertziana, Rom
Forschungsschwerpunkte
Vergl. Kunstgeschichte süd- und nordalpiner sowie westlicher und mittelöstlicher 
Regionen Europas um 1600; künstlerische Techniken der Bildkünste in der Frü-
hen Neuzeit; religiöse Kunst im Zeitalter der Konfessionalisierung; Geschichte 
der Landschaftsmalerei im 16. und 17. Jh.; deutsche Kunstgeschichte und 
Kunsthistoriker in den besetzten Gebieten 1938–1945.
Publikationsauswahl
Discordia concors. Kulturelle Differenzerfahrung und ästhetische Einheitsbildung 
in der Prager Kunst um 1600 (Ars et Scientia 7), Berlin/Boston 2015.
Transcultural Ballast. Netherlandish Tiles as Vehicles of Exchange, in: Karin 
Gludovatz, Juliane Noth und Joachim Rees (Hgg.): The Itineraries of Art. 
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Topographies of Artistic Mobility in Europe and Asia 1500–1900, Paderborn 
2015, S. 235–257.
Bartholomäus Sprangers später Ruhm, Rezension zu Sally Metzler: Bar-
tholomeus Spranger. Splendor and Eroticism in Imperial Prague, Ausst.-Kat. 
Metropolitan Museum, New York 2014–2015, in: Kunstchronik 68 (2015), S. 
134–140.
Die himmlische Heimat niederländischer Migranten. Ein übersehener Topos 
religiöser Gemeinschaftsstiftung in Prag am Vorabend des Dreißigjährigen 
Krieges, in: Kunsttexte / Ostblick 2 (2014) [goo.gl/FeO5wg].
Emblem, Imprese und Allegorie. Wechselbeziehungen zwischen München und 
Prag am Beispiel Hans von Aachens, in: Beket Bukovinská und Lubomír 
Konečný (Hgg.): München – Prag um 1600 (Studia Rudolphina, Sonderheft), 
Prag 2009, S. 103–116.
14.00–14.30 Uhr
Jana Peroutková, Prag
At the Breaking Point – the Beautiful Style, the Spiritual Atmos-
phere and the Art on the Eve of the Hussite Revolution in Bohemia
In this paper we aim to explore the two phenomena of the High Middle 
Ages, the so-called International Style and the Beautiful Style. In the stu-
dies of the Czech art history the term style was divided into two synonyms 
with different meanings. The term »styl« (style) is used in the context of 
International Gothic and the term »sloh« (period) for the Beautiful Style. 
The term Czech Beautiful Style has become a terminological topos in its 
own right. It was also for this reason that the earlier methodology became 
a subject of criticism coming from the proponents of the new (post-mo-
dern) approach to art history. That in turn prompted an even looser usage 
causing them to become rather abstract technical terminology. The term 
International Style was developed during the Paris discourse in 1892, the 
term Beautiful Madonna was first used by Wilhelm Pinder in 1923. It was 
Jaromír Pečírka who, for the first time, used the term Beautiful Style in 
1933. What is specific for the Czech environment is that the phenomenon 
of the Beautiful Style is, in the works of most historians, treated as a local 
variant of an International Style, culminating around 1400.
Notwithstanding the great attention of historians, the term Czech Beauti-
ful Style still remains a very specific, all-including, but elusive set, which 
freely accommodates a whole wealth of artifacts dating from 1380 up to 
the beginnings of the Hussite revolution. It is therefore important for our 
future research that we also focus our attention on this terminological 
phenomenon. We must, above all, look into the pre-Hussite environment, 
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analyze the many cultural and political codes of the age, their sources 
and interactions. It is necessary to define the sphere of the high internati-
onality at the court of Wenceslas IV, the area of the formally beautiful and 
theologically important art of Jenštejn and to appreciate the beginnings of 
the social expressionism and intense revolutionism coming forth from the 
university to the town, which finally led to the ideological disavowal of the 
visual media as such.
All these movements have a specific artistic merit with their roots go-
ing far deeper than the widely perceived boundary of 1380. The goal of 
this endeavour should not be the deconstruction of the theses already in 
place, but rather to show that there can be a different approach based on 
the study of concrete sculptural artifacts of this age in Bohemia.
Kurzbiografie Jana Peroutková
1995–1999 Studium der Angewandten Malerei in Pilsen
2005–2007 Studium der Holzrestaurierung in Písek
2009–2014 Studium der Kunstgeschichte in Prag (Diplomarbeit: »Archi-
tektonická skulptura chrámu Matky Boží před Týnem v lucem-
burském období« [Architektonische Skulptur der Kirche der 
Jungfrau Maria vor dem Teyn im Zeitalter der Luxemburger])
2013 Assistentin am Dokumentationszentrum für europäisches 
Kunstwerbe, Institut für Christliche Kunstgeschichte der Uni-
verzita Karlova, Prag
2014 Mitglied des Akademischen Senats der Philosophischen Fa-
kultät der Univerzita Karlova, Prag
2014–2015 Promotionsstudium an der Univerzita Karlova, Prag(»Pražská 
kamenná skulptura doby lucemburské v evropském kontextu« 
[Die Prager Steinskulptur im Zeitalter der Luxemburger im 
europäische Kontext])
seit 2015 Lehrbeauftragte am Institut für Christliche Kunstgeschichte der 
Univerzita Karlova, Prag
Forschungsschwerpunkte
Kunst und Kultur des Hochmittelalters, bes. Bildhauerkunst.
Publikationsauswahl
Otázky k pražskému parléřovskému stylu a jeho hmotová a barevná rekonstruk-
ce na příkladu bust dolního triforia chrámu sv. Víta v Praze [Fragen zum Pra-
ger Parlerstil und die Massen- und Farbrekonstruktion nach dem Beispiel der 
Büsten des unteren Triforiums des Prager Veitsdomes], in: Magdaléna Nová 
und Marie Opatrná (Hgg.): Anticus Novus. Sborník příspěvků mezinárodní 
konference studentů doktorských studijních programů [Anticus Novus. Sam-
melband der Beiträge zur internationalen Konferenz der Studenten der Dok-
Böhmen – Sachsen – Schlesien
183
torstudienprogramme], Prag 2016, S. 193–199.
(Hg. mit Magdalena Nespěšná Hamsíková und Stefan Scholz): Společenství 
ducha a umění, K životnímu jubileu profesora Jiřího Kuthana [Ecclesia Docta. 
Gemeinschaft des Geistes und Kunst. Zum Jubiläum Prof. Jiří Kuthan], Prag 
2016, darin: Kontext dílny mistra Theodorika a hutě Petra Parléře [Kontext 
der Werkstatt des Meisters Theodorik und der Bauhütte Peter Parlers], S. 
349–361.
Transforming Babylon into Jerusalem: Chronology and dating of the architectu-
ral sculpture of the Church of Our Lady before Týn in the days of the Luxem-
bourgs, in: Umění / Art Vol. 63 No. 4 (2015), S. 263–288.
Týnský chrám v průběhu obnov a restaurování [Die Teynkirche im Verlauf ih-
rer Umbauten und Restaurierung], in: Miroslav Šmied und František Záruba 
(Hgg.): Obrazy uctívané, obdivované a interpretované, Sborník k 60. naroze-
ninám profesora Jana Royta [Die verehrten, bewunderten und interpretierten 
Bilder. Festschrift für Prof. Jan Royt], Prag 2015, S. 188–198.
Kontext architektonické skulptury chrámu Matky Boží před Týnem a Staroměst-
ské radnice v Praze předhusitském období [Kontext der architektonischen 
Skulptur der Kirche der Jungfrau Maria vor dem Teyn und des Altstädter 
Rathauses in Prag in der vorhussitischen Epochet], in: Magdaléna Nová und 
Marie Opatrná (Hgg.): Vidět – Slyšet Číst – Rozumět. Sborník příspěvků 
mezinárodní konference studentů doktorských studijních programů [Sehen – 
Hören – Lesen – Verstehen. Ein Sammelband der Doktorstudienprogramme], 
Prag 2015, S. 63–68.
14.45–15.15 Uhr
Kai Wenzel, Görlitz
Die Oberlausitz. Eine künstlerische Brückenlandschaft zwischen 
Böhmen, Sachsen und Schlesien
Gelegen zwischen Böhmen, Sachsen und Schlesien wird das Mark-
graftum Oberlausitz als eine künstlerische Brückenlandschaft verstan-
den, über die Impulse auf den Feldern der Architektur und der Bildkünste 
vermittelt wurden. Für die Kunst des 15. und 16. Jahrhunderts gilt dies 
insbesondere, vermochte das Land doch zu dieser Zeit Künstler aus 
ganz Mitteleuropa anzuziehen. Getragen von der Bürgerschaft der im 
Bündnis vereinten Städte und dem überregional vernetzten landsässi-
gen Adel, ergaben sich in der Oberlausitz während des Spätmittelalters 
und der Frühen Neuzeit vielfältige Auftragsmöglichkeiten für Bau- und 
Bildkünstler. Als Besonderheit wird dabei das Fehlen eines landesherr-
lichen Hofes hervorgehoben, weshalb die lokale Herrschaft letztlich in 
den Händen der Stände lag, was sich in deren architektonischen und 
bildlichen Repräsentationsformen eindrücklich spiegelt. Ausgehend von 
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exemplarischen Rezeptionslinien in den Bereichen der Bildhauerei des 
späten 15. Jahrhunderts, der Baukunst des frühen 16. Jahrhunderts und 
der Bildkünste des späteren 16. Jahrhunderts versucht der Vortrag, eine 
genauere Bestimmung der Funktion des Landes für den Ausbau und 
Bestand kultureller Vermittlungswege zwischen Böhmen, Sachsen und 
Schlesien vorzunehmen. Kommt der Oberlausitz tatsächlich die ange-
sprochene Funktion einer Brückenlandschaft zu? Ist davon auszugehen, 
dass künstlerische Einflüsse, die über die Oberlausitz vermittelt wurden, 
im lokalen Aufeinandertreffen zu innovativen Neuerungen führten? Die 
Einbettung des Landes in die Netzwerkbeziehungen von Künstlern und 
Auftraggebern während des Spätmittelalters und der Frühen Neuzeit er-
öffnet einen exemplarischen Blick auf die Mechanismen des interregio-
nalen Austauschs. Dadurch kann die Kunst- und Architekturgeschichte 
der Oberlausitz in Relation zu ihren Nachbarländern als beispielhaft für 
Forschungen zur künstlerischen Interaktion anderer Regionen bzw. allge-
mein zu kulturellen Raumbeziehungen in Mitteleuropa gesehen werden 
kann.
Kurzbiografie Kai Wenzel
1998–2004 Studium der Kunstgeschichte und Amerikanistik in Leipzig und 
Prag (Magisterarbeit: »Konfession und Kirchenbau. Zwei lu-
therische Gotteshäuser in Prag am Vorabend des Dreißigjähri-
gen Krieges«)
2004–2005 wiss. Mitarbeiter am Geisteswissenschaftlichen Zentrum Ge-
schichte und Kultur Ostmitteleuropas an der Universität Leip-
zig
2007 Hermann-Knothe-Preis – Wissenschaftspreis der Oberlausitz
seit 2008 Kurator der kunstgeschichtlichen und wissenschaftsgeschicht-
lichen Sammlungen am Kulturhistorischen Museum Görlitz
Forschungsschwerpunkte
Architektur- und Bildgeschichte des konfessionellen Zeitalters; Kunstgeschichte 
der Oberlausitz, Sachsens, Böhmens und Schlesiens vom Spätmittelalter bis 
zur Moderne; Bildgeschichte im Zeitalter der Spätaufklärung; Geschichte der 
architektonischen Vorfertigung.
Publikationsauswahl
(Hg. mit Lars-Arne Dannenberg) Zwischen mächtigen Fürsten. Der Adel der 
Oberlausitz in vergleichender Perspektive (Beihefte zum Neuen Lausitzischen 
Magazin 15), Görlitz/Zittau 2016.
(mit Birgit Mitzscherlich und Nicole Wohlfarth) Der Dom St. Petri zu Bautzen 
(Schriftenreihe des Archivverbunds Bautzen 4), Bautzen 2016.
(Hg. mit Uwe Koch) Unsterblicher Ruhm. Das Epitaph des Gregorius Mättig und 
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die Kunst des 17. Jahrhunderts in der Oberlausitz, Görlitz/Zittau 2013.
(mit Anke Fröhlich und Constanze Herrmann) Meisterwerke auf Papier. Das 
Graphische Kabinett zur Görlitz (Schriftenreihe der Städtischen Sammlungen 
für Geschichte und Kultur N.F. 41), Dößel 2008.
(mit Axel Doßmann und Jan Wenzel) Architektur auf Zeit. Baracken, Pavillons, 
Container (metrozones 7), Berlin 2006.

187
Ein Zuhause in der Fremde.
Architektur von Einwanderern zwischen 1600 und heute
Leitung: Hans-Georg Lippert, Dresden / Matthias Exner, München
Sektionsvorträge
Samstag, 11.03.2017, 9.00–15.45 Uhr, Chemie, HS 2
9.00–9.30 Uhr
Einführung durch die Sektionsleitung
9.30–10.00 Uhr
Thomas Wenderoth, Bamberg
Architektur von Einwanderern versus Architektur für Einwanderer? 
– Baukulturelle Zeugnisse des 17. Jahrhunderts in Franken
10.00–10.15 Uhr
Diskussion
10.15–10.45 Uhr
Heidi Stecker, Leipzig
Holzhäuser und Betstuben. Über mennonitische Siedlungen in Ma-
sowien
10.45–11.00 Uhr
Diskussion
11.00–11.45 Uhr
Pause
11.45–12.15 Uhr
Tobias Möllmer, Karlsruhe
Migrations- oder Kolonialarchitektur? Transferprozesse im Straß-
burger Wohnbau durch die deutsche Zuwanderung 1871–1918
12.15–12.30 Uhr
Diskussion
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12.30–14.00 Uhr
Pause
14.00–14.30 Uhr
Elisabeth Fendl, Freiburg i. Br.
Heimat als Dekor. Zur Ikonografie öffentlicher Gebäude in Vertrie-
benengemeinden
14.30–14.45 Uhr
Diskussion
14.45–15.15 Uhr
Rochus Wiedemer, Dresden
Bauten und Projekte der Berliner Moscheenlandschaft, 1973–2014
15.15–15.45 Uhr
Diskussion
Inhalt der Sektion
Migration in großem Maßstab hat es in Mitteleuropa oft gegeben, und 
jedes Mal standen die Migranten vor der Aufgabe, sich ihrer Identität zu 
versichern, zugleich aber in einer anderen Gesellschaft anzukommen 
und sich dort eine neue Heimat zu stiften. Welche Rolle spielten Architek-
tur und Kunst dabei? Suchte man das Altvertraute, wollte man sich assi-
milieren oder ging es um die Schaffung gänzlich neuer Bezüge? Musste 
die neue Heimat überhaupt architektonisch bestimmt werden oder war 
das unnötig, weil man nicht örtlich, sondern in geistig-religiösen Kontex-
ten beheimatet war?
Die Sektion beschreibt unterschiedliche architektonische Zeugnisse 
von Migranten und spannt dabei einen Bogen vom 17. bis zum 21. Jahr-
hundert. Die Bauten protestantischer Zuwanderer in Franken und Polen 
werden ebenso betrachtet wie die deutsche Überformung Straßburgs in 
wilhelminischer Zeit, die Architektur der Heimatvertriebenen in der alten 
Bundesrepublik nach 1945 oder Moscheebauten im heutigen Berlin. In 
allen Fällen geht es um Menschen, die dauerhaft ins Land kamen und 
sich auf jeweils eigene Weise dort erkennbar einrichteten.
Hans-Georg Lippert, Dresden / Matthias Exner, München
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Kurzbiografie Hans-Georg Lippert
1976–1983 Studium der Architektur in Kaiserslautern und Darmstadt
1989 Promotion an der TH Darmstadt (»Das Haus in der Stadt und 
das Haus im Hause. Bau- und Wohnformen des 13.–16. Jhs. 
in Limburg/Lahn und anderen Städten Hessens«)
1996 Habilitation an der TU Dortmund (»Historismus als Ärgernis. 
Der Kölner Dom 1920–1960«)
1984–1989 wiss. Mitarbeiter an der TH Darmstadt
1990–1997 Architekt und Bauhistoriker bei der Dombauverwaltung Köln
seit 1998 Professor für Baugeschichte an der TU Dresden
Forschungsschwerpunkte
Architektur des 20. Jh.s (v. a. Zeichenhaftigkeit und symbolische Aussage); Mo-
derne vs. Traditionalismus und Klassizität; Architektur in Spielfilm, Comic und 
Werbung.
Publikationsauswahl
Die Kunst, mit Bauten Staat zu machen. Beobachtungen zur Renaissance-
Architektur in Deutschland, in: Gert Melville (Hg.): Herzog Johann Casimir 
von Sachsen-Coburg (1564–1633). Einblicke in eine Epoche des Wandels, 
Coburg 2016, S. 67–78, 90–102.
Das Haus in Architekturtraktaten zwischen 1450 und 1950; in: Joachim Eibach 
und Inken Schmidt-Voges (Hgg.): Das Haus in der Geschichte Europas. Ein 
Handbuch, Berlin/Boston 2015, S. 701–724.
Gebaute Heimat. Inszenierungen von Vertrautheit durch Architektur; in: Volks-
kunde in Sachsen 26 (2014), S. 159–184.
Machtzentralen im Film. Erfundene Räume als Mittel der Visibilisierung; in: Gert 
Melville (Hg.): Das Sichtbare und das Unsichtbare der Macht. Institutionel-
le Prozesse in Antike, Mittelalter und Neuzeit, Köln/Weimar/Wien 2005, S. 
207–233.
Historismus und Kulturkritik. Der Kölner Dom 1920–1960 (Studien zum Kölner 
Dom 7), Köln 2001.
Kurzbiografie Matthias Exner
1976–1983 Studium der Kunstgeschichte, Byzantinischen Kunstgeschich-
te und Geschichtlichen Hilfswissenschaften in München
1986 Promotion an der LMU München (»Die Fresken der Krypta 
von St. Maximin in Trier und ihre Stellung in der spätkarolingi-
schen Wandmalerei«)
1985–1990 wiss. Mitarbeiter am Zentralinstitut für Kunstgeschichte in 
München
1990–1992 Volontariat am Bayerischen Landesamt für Denkmalpflege in 
München
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zugl. wiss. Mitarbeiter in der Geschäftsstelle des Deutschen Natio-
nalkomitees von ICOMOS
seit 1992 wiss. Mitarbeiter am Bayerischen Landesamt für Denkmalpfle-
ge, Hauptkonservator
seit 1997 Lehrbeauftragter an der LMU München
Forschungsschwerpunkte
Kunst des frühen und hohen Mittelalters, bes. Wandmalereien von Müstair, Cor-
vey, Oberzell auf der Reichenau und Kloster Lorsch; Stuckplastik; karolingische 
und ottonische Buchmalerei.
Publikationsauswahl
Typus, Kopie und Nachleben. Zur Wirkungsgeschichte des Krönungsevangeli-
ars, in: Franz Kirchweger (Hg.): Das Krönungsevangeliar des Heiligen Römi-
schen Reiches. Wien, Kunsthistorisches Museum, Weltliche Schatzkammer, 
Inv.-Nr. XIII 18. Kommentarband zur Faksimile-Ausgabe, Gütersloh/München 
2013, S. 87–120 (Wiederabdr. Wien 2014).
Das Guntbald-Evangeliar. Ein ottonischer Bilderzyklus und sein Zeugniswert für 
die Rezeptionsgeschichte des Lorscher Evangeliars (Quellen und Studien zur 
Geschichte und Kunst im Bistum Hildesheim 1), Regensburg 2008.
(Hg. mit Jürg Goll und Susanne Hirsch): Müstair. Die mittelalterlichen Wandbil-
der in der Klosterkirche, Zürich 2007, darin: Das Bildprogramm der Klosterkir-
che im historischen Kontext, S. 83–113, 267–275.
Ottonische Wandmalerei, in: Otto der Große, Magdeburg und Europa, Ausst.-
Kat. Magdeburg, Bd. 1, Mainz 2001, S. 327–341.
Die Fresken der Krypta von St. Maximin in Trier und ihre Stellung in der spätka-
rolingischen Wandmalerei (Trierer Zeitschrift, Beiheft 10), Trier 1989.
Vorträge
9.30–10.00 Uhr
Thomas Wenderoth, Bamberg
Architektur von Einwanderern versus Architektur für Einwanderer? 
– Baukulturelle Zeugnisse des 17. Jahrhunderts in Franken
Die fränkischen Gebiete sind im 17. Jahrhundert Ziel zweier unterschied-
licher Migrationsströme. In einer ersten Migrationswelle von 1634 bis 
1680 kamen über 50.000 lutherische Christen aus den österreichischen 
Gebieten nach Franken und in die angrenzenden Gebiete. Sie fanden 
ein vom Krieg verwüstetes Land vor und füllten die Lücken, die die zi-
vilen Kriegsopfer hinterlassen hatten, insbesondere in den Dörfern und 
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Marktflecken. In einer zweiten Welle folgten ab 1686 Franzosen evange-
lisch-reformierten Bekenntnisses. Die Anzahl der dauerhaft angesiedel-
ten Hugenotten liegt bei 3200. Während die Geschichtsschreibung die 
Flucht und Aufnahme der Hugenotten später heroisierte, ist der deutlich 
stärkere Zuzug aus Österreich kaum im Bewusstsein. Spielen hier auch 
architektonische Überlieferungen eine Rolle? Markgraf Christian Ernst 
verband die Ansiedlung der Hugenotten mit der Gründung einer neuen 
Stadt: Christian-Erlang. Für die österreichischen Exulanten wurden dage-
gen weder Siedlungen noch Großarchitekturen geplant und geschaffen.
Folgenden Fragestellungen wird nachgegangen: Wer waren die Bau-
herren und Bauhandwerker der neuen Häuser und Siedlungseinheiten? 
Haben die Immigranten ihre eigene Baukultur mitgebracht und damit die 
angetroffene Baukultur verändert? Schufen sich die Zuwanderer über-
haupt eine eigene baukulturelle Identität? Was unterscheidet die beiden 
Migrationsbewegungen? Dabei kann insbesondere der Vergleich der 
baulichen Zeugnisse beider Gruppen wichtige Informationen zur Frage 
des baukulturellen Transfers und damit auch über den Vorgang und den 
Grad nicht nur der baulichen Assimilation liefern.
Ein Schwerpunkt liegt auf der Betrachtung der Planstadt Erlangen, wird 
sie doch zum Vorbild weiterer Planstädte in Deutschland. In wie weit lässt 
sich hier französischer Einfluss nachweisen, und wenn ja, geht dieser 
von den Flüchtlingen selbst aus, oder ist er lediglich Folge der baukultu-
rellen Ausrichtung in dieser Zeit?
Kurzbiografie Thomas Wenderoth
1990–1997 Studium der Architektur in Darmstadt, Zürich und Glasgow
1997–1999 wiss. Volontär am Bayerischen Landesamt für Denkmalpflege, 
München
1999–2002 Projektleiter im Architekturbüro Keller, München
2002–2017 Gebietsreferent in der Praktischen Bau- und Kunstdenkmal-
pflege am Bayerischen Landesamt für Denkmalpflege, Mün-
chen
seit 2009 Lehrbeauftragter (Grundlagen der Denkmalpflege) am Institut 
für Kunstgeschichte der Universität Erlangen-Nürnberg
seit 2014 Trainer im Kurs »Energieberater/in für Baudenkmale«
seit 2017 Beschäftigter am Kompetenzzentrum für Denkmalwissen-
schaften und Denkmaltechnologien der Universität Bamberg
Forschungsschwerpunkte
Historische Architekturfarbigkeit und Ausstattung; barockzeitlicher Städtebau; 
Zinshausbau des 14.–18. Jh.s; frühneuzeitliche Kappendecken; Energieeinspa-
rung im Baudenkmal in Verbindung mit historischen Bautechniken.
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Publikationsauswahl
Johann David Steingruber – ein Architekt der Bauökonomie und der Baupraxis 
im 18. Jh., in: Jahrbuch des Bayerischen Landesamtes für Denkmalpflege 
2015/16 (im Druck).
Frühe Kappendecken und ihre Verbreitung in Franken, in: Herbert May, Georg 
Waldemer und Ariane Weidlich (Hgg.): Neues aus der Hausforschung in Bay-
ern (Quellen und Materialien zur Hausforschung in Bayern 16), Bad Winds-
heim 2015, S. 177–206.
Das barocke Mietzinshaus, in: Jahrbuch des Bayerischen Landesamtes für 
Denkmalpflege 2013/14 (2015), S. 73–102.
Die Instandsetzung der Erlanger Neischl-Grotte, in: Uta Hassler (Hg.): Felsen-
gärten, Gartengrotten, Kunstberge. Motive der Natur in Architektur und Gar-
ten, München 2014, S. 366–379.
Monochrome Anstriche von Fachwerkfassaden in Mittelfranken, in: Herbert May, 
Georg Waldemer und Ariane Weidlich (Hgg.): Farbe und Dekor am histori-
schen Haus (Quellen und Materialien zur Hausforschung in Bayern 15), Pe-
tersberg 2010, S. 189–199.
10.15–10.45 Uhr
Heidi Stecker, Leipzig
Holzhäuser und Betstuben. Über mennonitische Siedlungen in  
Masowien
Im Zentrum stehen Migrant/-innen der Weichselregion, die sich gegen 
Ende des 18. Jahrhunderts und im 19. Jahrhundert in der Region um 
das masowische Płock ansiedelten. Es handelt sich um eine Region, die 
bisher nur wenig Aufmerksamkeit erfuhr. Diesen Missstand beklagten be-
reits deutschsprachige Protagonisten im frühen 20. Jahrhundert; deren 
Beschwerden tragen allerdings nationalistischen Charakter.
Von der Weichselmündung kommend, wanderten seit dem Mittelalter 
niederländische, friesische und auch sächsische Mennonit/-innen in Ma-
sowien ein. Deutschsprachige Mennoniten bei Płock werden mit einem 
Siedlungsschub ab 1730 greifbar und nach der zweiten polnischen Tei-
lung in der preußischen Phase 1793–1807. 1797 wurde mit der Siedlung 
Schröttersdorf die erste preußische Kolonie bei Maszewo gegründet. Der 
strenge Ritus und die karge Lebensweise prägten die Siedlungsstruktur 
und die Bauten, die bäuerlichen Hofanlagen und Gemeinschaftseinrich-
tungen. Die Siedlungen sind planvoll angelegt und in eine nach funktiona-
len Kriterien gestaltete Landschaft eingebettet. Gräben, Dämme, Kanäle, 
Wehre, Teiche und Baumanpflanzungen sind bis heute landschaftsprä-
gend. Die wasserwirtschaftlichen Bauten forderten ständige Kontrolle, 
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Reparatur und Ausbau. Kennzeichnend sind unspektakuläre Bauweisen 
und -materialien (Holzhäuser). Kirchen, Kapellen und Friedhöfe, Gemein-
de-, Tanz- und Wirtshäuser fehlen weitgehend. Der Betraum befand sich 
oft in der Schule. Separate Bethäuser wurden selten eingerichtet und 
sind kaum erhalten. Friedhöfe wurden nur in wenigen Orten angelegt und 
vermutlich von mehreren Gemeinden verschiedener Dörfer genutzt.
Die neue Heimat musste nicht baulich innovativ formuliert werden, war 
die Heimat doch ohnehin nicht von dieser Welt und künstlerische Expres-
sion »nicht nützlich«. Nicht der örtliche, sondern der religiöse Kontext war 
entscheidend bzw. dass dieser ungehindert ausgelebt werden konnte.
Kurzbiografie Heidi Stecker
1982–1989 Studium der Kunstwissenschaft, Germanistik/Literaturwissen-
schaft, Pädagogik, Psychologie und Kunstpädagogik in Dres-
den und Leipzig (Diplomarbeit: »Über Aspekte der bildenden 
Kunst und Architektur im Werk von F. M. Dostojewski«)
1989–1992 wiss. Mitarbeiterin am Institut für Kunstpädagogik der Universi-
tät Leipzig
1992–1994 wiss. Mitarbeiterin des KULTURDIENSTES bei KunstStück, 
Förderverein Kulturpädagogik Leipzig e. V., Projektleiterin
1996–1997 wiss. Mitarbeiterin beim Wissenschaftlerinnenverein »alma – 
Frauen in der Wissenschaft e.V.«, Leipzig
1997–1999 Stipendiatin der Heinrich-Böll-Stiftung für Forschung zur Kunst 
aus der DDR
2000–2014 Kuratorin, Vermittlerin, Leiterin Besucherdienst (2000–2009), 
Presse- und Öffentlichkeitsarbeit (2002–2014) und Kustodin 
(2005–2014) bei der Stiftung Galerie für Zeitgenössische 
Kunst Leipzig 
2007–2014 Lehrbeauftragte am Institut für Kunstgeschichte der Universität 
Leipzig
seit 2015 Dozentin für zeitgenössische Kunst und für Einführung in die 
Kunstwissenschaft im Masterstudiengang Kultur und Manage-
ment an der Dresden International University
zugl. freie Kuratorin, Autorin und Lektorin
Forschungsschwerpunkte
Zeitgenössische Kunst; Kunst in der DDR; Kunst- und Kulturpolitik des 20. Jh.s; 
Erinnerungs- und Gedächtniskultur; feministische Kunstwissenschaft / Gender 
Studies.
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Publikationsauswahl
Roter Faden. Zur »Spur X« von Enne Haehnle / A Common Thread. On »Track 
X« from Enne Haehnle, in: Landeshauptstadt Düsseldorf, Kulturamt (Hg.): 
Wehrhahn-Linie. Kontinuum und Schnitt / Continuum and Cut. Bielefeld 2016, 
S. 94–97.
(Hg. mit Julia Blume): Freundschaftsantiqua. Ausländische Studierende an der 
Hochschule für Grafik und Buchkunst Leipzig – Ein internationales Kapitel der 
Kunst in der DDR (Journal der HGB 2), Leipzig 2014.
Ressourcen, Quellen und Stoffe. Zur Metamorphose von Fahnen / Resources, 
Sources and Materials. On the Metamorphosis of Flags, in: Ressourcen I – 
Zeitgenössische Kunst aus Nový Jičín und Ludwigsburg 2015, Ludwigsburg 
2015 (dt./engl./tschech.), S. 4–8.
(Hg. mit Barbara Steiner): Sammeln. Bestandskatalog der Galerie für Zeitgenös-
sische Kunst, Leipzig 2007–2012.
(mit Anke Hagemann): Wird Leipzig-Grünau zur national befreiten Zone? / Has 
Leipzig-Grünau Turned into a Nationally Liberated Zone?, in: Philipp Oswalt 
(Hg.): Shrinking Cities, Vol. 1: International Research / Bd. 1: Internationale 
Untersuchung, Ostfildern-Ruit 2005 (dt./engl.), S. 310–315.
11.45–12.15 Uhr
Tobias Möllmer, Karlsruhe
Migrations- oder Kolonialarchitektur? Transferprozesse im Straß-
burger Wohnbau durch die deutsche Zuwanderung 1871–1918
Nach der Eingliederung des Reichslandes Elsass-Lothringen in das 
Deutsche Reich in Folge des Krieges von 1870/1871 erlebte die neue 
Hauptstadt Straßburg einen massiven Zuzug von Deutschen vor allem 
aus Preußen, Baden, Bayern und Württemberg: Neben Soldaten und 
Verwaltungsbeamten ließen sich hier viele Geschäftsleute mit ihren Fa-
milien nieder – darunter zahlreiche Architekten, die auf lukrative Aufträge 
hofften. Denn schon bald nach der Eroberung war die Erweiterung der 
Festung und die Anlage eines neuen Stadtteils beschlossen worden, der 
Straßburg in eine moderne Handelsstadt nach deutschem Vorbild ver-
wandeln sollte. Die Zuwanderer fühlten sich nicht als Kolonisten – das 
Elsass war für sie eine deutsche Provinz, die nun wieder Teil des Reiches 
geworden war! Die Wirklichkeit sah aber ganz anders aus: Die Elsässer 
waren zutiefst von der französischen Kultur geprägt und in ihr heimisch 
geworden; die Verwaltungs- und Rechtstradition war eine andere, Künst-
ler und Architekten waren nach Pariser Vorbild geschult. Auf diese stark 
französisch geprägte Welt trafen nun die architektonischen Gepflogen-
heiten der Zuwanderer, die ihre Bauverwaltung und ihr Baurecht, ihre 
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Architekturschulung sowie ihre Wohnkultur mitbrachten. Sie ließen sich 
ihre Wohnhäuser daher von deutschen Architekten in den damals im 
Reich aktuellen Grundriss- und Stilformen erbauen; auch die Einheimi-
schen blieben hierbei unter sich. So stehen in Straßburg Mietshäuser 
und Villen nach französischem und deutschem Vorbild in unmittelbarer 
Nachbarschaft und prägen das einzigartige Stadtbild der Stadterweite-
rung. An Stelle dieser baulichen Parallelkultur tritt jedoch zunehmend 
eine Synthese aus deutschen und französischen Architekturformen. Auf 
der Suche nach einer eigenen elsässischen Identität wenden sich die Au-
tochthonen schließlich dem aus Deutschland importierten Regionalismus 
der Heimatschutzbewegung zu. Noch lange nach dem Ende des Ersten 
Weltkriegs und der Vertreibung der Deutschen bauten die Straßburger 
ganze Stadtviertel in dem Stil, den ihnen die Kolonisten oder Migranten 
mitgebracht und den sie sich zu eigen gemacht hatten.
Kurzbiografie Tobias Möllmer
1999–2006 Studium der Europäischen Kunstgeschichte, Christlichen Ar-
chäologie und Medien- und Kommunikationswissenschaften 
in Heidelberg, Mannheim und Paris (Magisterarbeit: »Fran-
zösische Architektur im Deutschen Reich. Das Palais Lanz in 
Mannheim und sein Architekt Eugène Saint-Ange«)
2006 Ulrich-Hahn-Preis des Instituts für Europäische Kunstge-
schichte in Heidelberg
2007–2012 freier wiss. Mitarbeiter im Friedrich Engelhorn-Archiv e.V., 
Mannheim
2008–2009 freier wiss. Mitarbeiter im Referat Denkmalpflege des Regie-
rungspräsidiums Karlsruhe als Mitautor der Denkmaltopogra-
phie Heidelberg-Altstadt
2011–2012 wiss. Assistent am Institut für Europäische Kunstgeschichte 
der Universität Heidelberg
2013–2016 wiss. Mitarbeiter im DFG-/ANR-Projekt »Metacult – Kultur-
transfer in Architektur und Stadtplanung. Straßburg 1830–
1940« am Institut für Kunstgeschichte und Musikwissenschaft 
der JGU Mainz
seit 2016 wiss. Mitarbeiter am Institut für Baugeschichte des Karlsruher 
Instituts für Technologie (KIT)
Forschungsschwerpunkte
Bürgerliche Stadthäuser 1830–1890 in Deutschland; Entwicklung von Bau-
ordnungen, Bauverwaltung und Baupolizei im 19. Jh.; deutsch-französischer 
Architekturtransfer im 19. Jh. mit Schwerpunkt Elsass-Lothringen; Sepulkralar-
chitektur des 19. Jh.s; Bautätigkeit und Kunstförderung von Unternehmern und 
Fabrikanten im späten 19. Jh.
Architektur von Einwanderern zwischen 1600 und heute
196
Publikationsauswahl
(Hg.) Stil und Charakter. Beiträge zu Denkmalpflege und Architekturgeschichte 
des 19. Jahrhunderts. Festschrift zum 75. Geburtstag von Wolfgang Brönner, 
Berlin/Basel 2015, darin: Stadthaus und Villa bei den »Buddenbrooks«. Tho-
mas Manns Sicht auf die Wohnkultur des 19. Jahrhunderts, S. 337–358.
Das Villenviertel am Contades in Straßburg. Entwicklungslinien einer Stadt-
morphologie im Spannungsfeld deutsch-französischen Kulturtransfers, in: 
Metacult. Transferts culturels dans l’architecture et l’urbanisme. Strasbourg 
1830–1940, Cahier 1 / Kulturtransfer in Architektur und Stadtplanung. Straß-
burg 1830–1940, Arbeitsheft 1 (2014), S. 31–42.
(mit Stephanie Marchal) Von der Avantgarde zur Arrièregarde: Der Universal-
künstler Henry van de Velde – ein Forschungsbericht, in: Kunstchronik 12 
(2014), S. 599–610.
Die Villa Engelhorn in Mannheim. Kunstwerk, Familienhaus, Baudenkmal, hg. 
vom Friedrich Engelhorn-Archiv e.V., Worms 2012.
Das Palais Lanz in Mannheim. Französische Architektur im deutschen Kaiser-
reich (Beiträge zur Mannheimer Architektur- und Baugeschichte 5), Mannheim 
2008.
14.00–14.30 Uhr
Elisabeth Fendl, Freiburg i. Br.
Heimat als Dekor. Zur Ikonografie öffentlicher Gebäude in Vertrie-
benengemeinden
Mit einem Schwerpunkt auf der Gemeinde Neutraubling im Landkreis 
Regensburg wird gezeigt, wie in den nach dem Zweiten Weltkrieg ent-
standenen bayerischen Vertriebenengemeinden der Bau von Gemein-
schaftsräumen (Kirchen, Kultursälen, Schulen etc.) als je erster Manifes-
tationsversuch der Gemeinschaft beschrieben werden kann.
In den 1950er und frühen 1960er Jahren fehlte in diesen Gemeinden 
meist eine städtebauliche Gesamtplanung. Man baute, wenn man ge-
rade Geld hatte, und man baute so, wie man es sich leisten konnte. Die 
Vorgaben der früheren meist militärischen Nutzung sind bei vielen Ge-
bäuden und Gebäudekomplexen deutlich sichtbar. Häufig ist ein Anknüp-
fen an Vorkriegsarchitektur zu beobachten. Das »Heimatliche« an den 
Bauten stellen Bauplastik, Wandmalereien bzw. Sgraffiti und Elemente 
der Innenausstattung dar. Dabei bezog man meist »aus der Heimat« 
stammende, häufig in den 1920-/1930er Jahren »sozialisierte« Künstler 
in die Gestaltung mit ein. Die Ikonografie dieser Gemeinschaftsbauten 
verweist wie die der im öffentlichen Raum aufgestellten Brunnen, Denk-
mäler (Vertriebenendenkmäler, »Ostlandkreuze«), ja auch der Grabstei-
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ne auf den örtlichen Friedhöfen, nicht selten auf die Herkunft aus dem 
östlichen Europa und auf den Status des »Anders-« bzw. »Fremdseins«. 
Für Kirchenneubauten verwendete man zum Beispiel häufig Patrozinien, 
die einen Bezug zum »Vertriebenenschicksal« herstellen lassen. Ausge-
stattet mit Emblemen der Heimat, waren die nicht selten in gemeinschaft-
licher Arbeit errichteten Gemeinschaftsbauten für Heimatvertriebene und 
Flüchtlinge Orte der Identifikation. Sie sollten immer auch Dokumentation 
erlittenen Unrechts und gemeinsamen Aufbauerfolgs sein.
Der Volkskundler Alfred Karasek-Langer hat bereits 1950 beschrieben, 
wie stark die massenhafte Errichtung von Vertriebenendenkmalen das 
»Sakralbild des westdeutschen Raums« verändert habe und hat sie mit 
der massenhaften Schaffung von Kriegerdenkmälern nach dem Ersten 
Weltkrieg verglichen. Nicht nur deshalb wird es in dem Beitrag auch 
um das Thema der Raumbesetzung, um die Markierung von Orten und 
schließlich die Politisierung von Architektur und Kunst im öffentlichen 
Raum gehen.
Kurzbiografie Elisabeth Fendl
1979–1986 Studium der Volkskunde und Kunstgeschichte in Regensburg 
und Marburg (Magisterarbeit: »Volksbelustigungen in Regens-
burg im 18. Jahrhundert«)
1987–1988 Immanuel-Kant-Stipendiatin
1989–1990 wiss. Mitarbeiterin am Lehrstuhl für Volkskunde der Universität 
Regensburg
1990–1999 wiss. Mitarbeiterin am Egerland-Museum Marktredwitz
seit 2000 wiss. Mitarbeiterin am Institut für Volkskunde der Deutschen 
des östlichen Europa, Freiburg i. Br.
2005 Promotion an der Universität Wien (»Aufbaugeschichten. Die 
Biographie der Vertriebenengemeinde Neutraubling«)
2013–2016 Gründungsbeauftragte des Sudetendeutschen Museums, 
München
Forschungsschwerpunkte
Erinnerungskultur der Heimatvertriebenen; Sachkulturforschung und Museum; 
Geschichte der »ostdeutschen« Volkskunde; Kulturgeschichte der böhmischen 
Länder.
Publikationsauswahl
Heimat rekonstruieren, verwalten, verzetteln. Zur Materialisierung von Verlore-
nem. In: Uta Bretschneider, Sönke Friedreich und Ira Spieker (Hgg.): Verord-
nete Nachbarschaften. Transformationsprozesse im Grenzraum Deutschland 
– Polen – Tschechien seit dem Zweiten Weltkrieg, Dresden 2016, S. 83–98.
»Zugnummer 30: Flucht und Vertreibung«. Festzüge als Form des Reenact-
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ment, in: Andrew Demshuk und Tobias Weger (Hgg.): Cultural Landscapes. 
Transatlantische Perspektiven auf Wirkungen und Auswirkungen deutscher 
Kultur im östlichen Europa (Schriften des Bundesinstituts für Kultur und Ge-
schichte der Deutschen im östlichen Europa 52), München 2015, S. 229–245.
(Hg.) Zur Ästhetik des Verlusts. Bilder von Heimat, Flucht und Vertreibung 
(Schriftenreihe des Johannes-Künzig-Instituts für ostdeutsche Volkskunde 
12). Münster u. a. 2010.
(Hg.) Das Gedächtnis der Orte. Sinnstiftung und Erinnerung (Schriftenreihe des 
Johannes-Künzig-Instituts für ostdeutsche Volkskunde 8), Freiburg 2006.
(Hg.) Zur Ikonographie des Heimwehs. Erinnerungskultur von Heimatvertriebe-
nen (Schriftenreihe des Johannes-Künzig-Instituts für ostdeutsche Volkskun-
de 6), Freiburg 2002.
14.45–15.15 Uhr
Rochus Wiedemer, Dresden
Bauten und Projekte der Berliner Moscheenlandschaft, 1973–2014
Ab Mitte der 1990er Jahre entwickelte sich die heutige plurale Moscheen-
landschaft Berlins mit bislang sieben realisierten Moscheebauten und ca. 
75 temporären und permanenten Moscheeräumen, die von islamischen 
Dachverbänden, aber auch unabhängigen Vereinen getragen werden. 
Der Vortrag diskutiert, welche Architektur die Moscheebauten ausbilden 
konnten und rekonstruiert am Beispiel der Şehitlik-Moschee die Entste-
hungsbedingungen, Planungs- und Bauprozesse im Kontext der Berliner 
Migrations- und Integrationsgeschichte von Einwanderern aus der Türkei.
Die Şehitlik-Moschee des türkisch-sunnitischen Verbandes DITIB wird 
seit 1996 in mehreren Bauabschnitten auf dem historischen islamischen 
Friedhof errichtet, der Mitte des 19. Jahrhunderts vom preußischen Staat 
angelegt wurde. Das Friedhofsgelände im Eigentum des türkischen Staa-
tes etablierte sich bereits in den 1970er Jahren als zentraler Versamm-
lungs- und Gebetsort muslimischer Arbeitsmigranten. In den oftmaligen 
Unterbrechungen des späteren Planungs- und Bauprozesses und den 
Konflikten mit dem bezirklichen Bauamt zeigen sich die spezifischen 
Ressourcen wie auch die heterogene Organisationstruktur des Bauträ-
gers. Durch die Verbindung mit der türkischen Religionsbehörde konn-
te DITIB über das Friedhofsgelände verfügen und einen renommierten 
Moschee-Architekten aus der Türkei für die Entwurfsplanung gewinnen. 
Ausgeführt wurde der Bau dagegen mit den beschränkten lokalen Res-
sourcen des Verbandes.
Der Vortrag versteht die repräsentative Architektur der Şehitlik-
Moschee als Pastiche einer osmanischen Kuppelmoschee, der den his-
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torischen Friedhof inzwischen vollständig überformt hat. Im Gegensatz 
zum repräsentativen Planungsansatz der Şehitlik-Moschee folgt die Ar-
chitektur der Moscheebauten anderer Berliner Vereine und Verbände ei-
nem informellen Planungsansatz. Dabei bestimmen die städtebaulichen 
Strukturen der Einwanderungsviertel und die umfangreichen sozialen 
Funktionen des Raumprogramms die Formen des Baukörpers und des 
Gebetsraums.
Kurzbiografie Rochus Wiedemer
1995–2001 Studium der Freien Kunst in Hamburg und der Architektur in 
Berlin (Diplomarbeit: »Migration und Sakrale Räume«)
2002–2004 Mitarbeiter im Projektbüro Philipp Oswalt, Berlin
2005–2011 wiss. Mitarbeiter an der TU Dresden, Professur für Darstel-
lungslehre
seit 2009 Promotionsstudium (Thema: »Architektur eines pluralen Islam 
- Berliner Moscheeprojekte und -bauten, 1973–2014«, geplan-
te Fertigstellung 2017)
seit 2012 Lehrbeauftragter am KIT Karlsruhe, ETH Zürich
zugl. Mitarbeit in Architekturbüros
Forschungsschwerpunkte
Moscheebauten und -räume in der westlichen Diaspora und in islamisch ge-
prägten Ländern; Visualisierung von Stadträumen und Stadtentwicklungspro-
zessen.
Publikationsauswahl
Wieso wird denn abgerissen? in: Philipp Oswalt (Hg.): Shrinking Cities. Com-
plete Works, IV.3: Contributions, Aachen 2006, S. 87–171.
Wolfen, in: Philipp Oswalt (Hg.): Schrumpfende Städte. Bd. 1: Internationale 
Untersuchung, Ostfildern-Ruit 2004, S. 668–671.
Beleuchtete Wiesen, in: Philipp Oswalt (Hg.): Schrumpfende Städte. Bd. 1: In-
ternationale Untersuchung, Ostfildern-Ruit 2004, S. 618–622.
Ortstermine
Ortstermin I
Staatliche Kunstsammlungen Dresden, Porzellan-
sammlung
Donnerstag, 9. März 2017
14.00–15.30 Uhr
Treffpunkt: Glockenspielpavillon des Zwingers (untere Kasse und Gar-
derobe)
– nach Voranmeldung alle Plätze belegt –
»Dresden china« – China in Dresden
Leitung: Julia Weber, Dresden / Cora Würmell, Dresden / Anette 
Loesch, Dresden
Im englischsprachigen Raum ist »china« seit dem 18. Jahrhundert ein 
Synonym für Porzellan, das in ganz Europa eng mit dem Ursprungsland 
assoziiert wurde. Analog hieß das Meissener Porzellan auch »Dresden 
china«. In der englischen Bezeichnung kommt die unmittelbare Konkur-
renz zum Ausdruck, in die das erste europäische Porzellan zu den hoch-
geschätzten Luxuswaren aus Fernost trat. Der Ort, an dem diese Rivalität 
aus sächsischer Perspektive ausgefochten wurde, war das Japanische 
Palais, in dem August der Starke seine chinesischen und japanischen 
Porzellane wie auch die Produkte der Meissener Manufaktur präsentier-
te. In der ständig weiterentwickelten Konzeption dieses singulären »Por-
zellanschlosses« spiegelte sich das sich wandelnde Verständnis des lan-
deseigenen Produkts im Verhältnis zu den Importgütern.
Der Workshop lädt ein in die heutige Porzellansammlung im Zwinger, 
die im Kern auf die historische Sammlung Augusts des Starken zurück-
geht, deren spezifischen Charakter sie bis heute bewahrt. Dem Rundgang 
durch Depot und Dauerausstellung, bei dem auch ausgewählte ostasia-
tische und Meissener Porzellane in die Hand genommen und verglichen 
werden können, soll eine Diskussion über die aktuelle Präsentation und 
die Möglichkeit einer Visualisierung des einstigen Wettstreits zwischen 
Dresden und China diskutiert werden.
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Ortstermin II
Städtische Galerie Dresden, Kunstsammlung
Donnerstag, 9. März 2017
14.00–15.30 Uhr
Treffpunkt: Besuchertresen im Erdgeschoss der Städtischen Galerie
– nach Voranmeldung alle Plätze belegt –
Kunst und Politik in Dresden.  
Otto Griebel und die Bildidee des »kaleidoskopischen Querschnitts 
durch unsere Welt«
Leitung: Johannes Schmidt, Dresden
Otto Griebel (1895–1972) gehörte zu den politisch aktivsten Künstlern 
im Deutschland der Weimarer Republik und trat schon 1919 in die neu 
gegründete KPD ein. In der zwei ten Hälfte der 1920er Jahre bis 1933 war 
er neben seiner Arbeit als bildender Künst ler auch als Illustrator, Büh-
nenbildner, Organisator und Gründungsmitglied der Assoziation revolu-
tionärer bildender Künstler Deutschlands in Dresden propagandis tisch 
tätig. Seine von sozialkritischen Themen bestimmte Malerei wurde von 
der linken Presse trotzdem gelegentlich wegen ihrer zu »geringen gesell-
schaftskritischen Schär fe«, als zu »weich und sentimental« und wegen 
des Verharrens in bloßer Elendsschil de rung kritisiert. Eine der wesent-
lichsten ästhetischen Leistungen Otto Griebels be steht in der Darstellung 
von komplexen Schilderungen gesellschaftlicher Gegensätze. Paul Fer-
dinand Schmidt sprach 1922 in einer Rezension von »kaleidoskopischen 
Quer schnitten durch unsere Welt«.
Thema soll Griebels Werk als exemplarisches Beispiel der Kunst zwi-
schen den Welt kriegen mit Blick auf die Möglichkeiten künstlerischer 
Stellungnahmen zu politischen Fragen sein. Zu erörtern wären die spezi-
fischen Einflüsse von Dada und Futurismus sowie die Beziehungen von 
Griebels Kunst zu anderen künstlerisch-politischen Akteu ren seiner Zeit 
wie George Grosz, Otto Nagel oder Heinrich Vogeler.
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Ortstermin III
Deutsches Hygiene-Museum
Freitag, 10. März 2017
14.00–15.30 Uhr
Treffpunkt: Museumskasse im Foyer
– nach Voranmeldung alle Plätze belegt –
Überlegungen zur Entwicklung von interdisziplinären Sonderaus-
stellungen
Leitung: Kathrin Meyer, Dresden / Isabel Dzierson, Dresden
Das Deutsche Hygiene-Museum verhandelt mit seinen Ausstellungen, 
Tagungen, Vortragsreihen und Bildungsangeboten kulturelle, soziale und 
wissenschaftliche Umwälzungen unserer Gesellschaft am Beginn des 
21. Jahrhunderts. Der Workshop verfolgt das Ziel, das Potenzial des Me-
diums Ausstellung als Diskursform zu thematisieren.
Ausgehend vom Besuch der Sonderausstellungen »Scham« und 
»Sprache« möchten wir mit den Teilnehmer/-innen über die Konzeption, 
Umsetzung und Vermittlung interdisziplinärer thematischer Ausstellun-
gen diskutieren. Überlegungen zur Objektregie, zum Umgang mit Text, 
zur Gegenüberstellung von Kunstwerken und kulturhistorischen Objekten 
sowie zur Ausstellungsdramaturgie bilden mögliche Gesprächsthemen. 
Im Zusammenhang mit dem Thema »Kunst lokal – Kunst global« des 
Kunsthistorikertages möchten wir insbesondere auf die Berücksichtigung 
transkultureller Ansätze bei der Planung und Vermittlung der Ausstellun-
gen am Deutschen Hygiene-Museum eingehen. 
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Ortstermin IV
Staatliche Kunstsammlungen Dresden, Mathematisch-
Physikalischer Salon
Freitag, 10. März 2017
14.00–15.30 Uhr
Treffpunkt: Foyer des Mathematisch-Physikalischen Salons (im Westflü-
gel des Zwingers, Eingang vom Zwingerhof)
– nach Voranmeldung alle Plätze belegt –
Im Bann der Bahnen.  
Funkenflüge, Trajektoren und Planeten läufe. Drei Ansätze zur Er-
schließung und Vermittlung histori scher wissenschaftlicher Instru-
mente
Leitung: Samuel Gessner, Lissabon/Dresden / Michael Korey, Dresden / 
Peter Plaßmeyer, Dresden / Barbara Welzel, Dortmund
Der Mathematisch-Physikalische Salon wurde 1728 unter August dem 
Starken gegründet und ist bis heute eines der weltweit bedeutendsten 
Museen historischer wissenschaftlicher Instrumente.
Das älteste Museum im Dresdner Zwinger zeigt seit 2013 in einer faszi-
nierenden Neupräsentation, wie man bereits Jahrhunderte lang die Welt 
vermaß: Zu sehen und zu erleben sind erlesene Globen, Uhren, Automa-
ten, Brennspiegel, Fernrohre und andere wissenschaftliche Instrumente, 
die nicht nur durch ihre Funktion, sondern auch durch ihre Schönheit be-
geistern. Animationen ermöglichen erstmals Einblicke in das Innere und 
die Funktion ausgewählter Exponate. Die neue Dauerausstellung spie-
gelt die Sammlungsgeschichte des Museums in vier Kapiteln wider:
 - Der Kosmos des Fürsten. Mechanische Wunderwerke und mathe-
matische Instrumente um 1600
 - Instrumente der Aufklärung. Physikalisches Kabinett – Observatori-
um – Behörde. Der Salon im 18. Jahrhundert
 - Das Universum der Globen. Erd- und Himmelsgloben aus sieben 
Jahrhunderten
 - Der Lauf der Zeit. Uhren und Automaten seit der Renaissance
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Dieser Ortstermin bietet Einblick in drei laufende Projekte zur Erschlie-
ßung und Vermittlung historischer wissenschaftlicher Instrumente. Jedes 
davon verfügt über einen anderen methodischen Ansatz:
I. Es funkt! Die Elektrizität wird Salon-fähig!
Im Rahmen der Neupräsentation des Museums wurden zwei Exponate 
aus dem 18. Jahrhundert, eine frühe Vakuumpumpe und eine Elektrisier-
maschine, in allen Einzelteile zerlegt und detailgetreu nachgebaut. Diese 
beiden Replikate werden zur Vorführung von historischen Experimenten 
verwendet – mit allen dazugehörigen Vor- und Nachteilen. Am authenti-
schen Ort des Zwingers soll eine zentrale Erfahrung des 18. Jahrhunderts 
dabei wieder belebt werden: das gemeinsame Erlebnis einer öffentlichen 
Vorführung von physikalischen Experimenten und das gemeinsame Rin-
gen um Erklärungen der beobachteten Phänomene.
II. Shot at Noon. European Artillery Instruments ca. 1500–1700
Die Auseinandersetzung mit der Ballistik, ihre Verbindung mit der Geo-
metrie sowie ihre Anwendung in der Artillerie brauchte um 1600 eine Fül-
le von Richtinstrumenten hervor. Durch die Erfassung einer Vielzahl von 
Exponaten lassen sich Rückschlüsse über ihren Gebrauch ziehen.
III. Fürstliche Himmelsmaschinen. Neue Wege zur Vermittlung von Pla-
netenuhren der Renaissance
Im 16. Jahrhundert wird das tradierte astronomische Wissen zuneh-
mend kritisiert und durch zeitgenössische Forschungen neu bewertet. So 
auch bei einem der berühmtesten dreidimensionalen Modellen des Him-
mels – der Planetenuhr, die Landgraf Wilhelm IV. von Hessen-Kassel in 
den 1560er Jahren für Kurfürst August von Sachsen herstellen ließ. Ein 
durch die Kulturstiftung des Bundes gefördertes Forschungsprojekt er-
laubt eine Tiefenbohrung zum Prozess des Rezipierens und Transformie-
rens von astronomischem Wissen. Dabei werden an einem einzelnen, 
herausragenden Objekt neue digitale und haptische Vermittlungsstrate-
gien erprobt.
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Ortstermin V
Militärhistorisches Museum der Bundeswehr
Samstag, 11.03.2017
14.00–16.00 Uhr
Treffpunkt: Info-Tresen im Eingangsbereich des Museums
– nach Voranmeldung alle Plätze belegt –
Hinweis: Bitte bringen Sie Ihren Personalausweis oder Pass sowie Ihre 
der Tagungstasche beiliegende Eintrittskarte für das Militärhistorische 
Museum mit!
Kunst und Gewalt
Leitung: Matthias Rogg, Dresden / Katja Protte, Dresden
Das Militärhistorische Museum (MHM) gehört nach dem Umbau durch 
den US-amerikanischen Architekten Daniel Libeskind zu den bedeu-
tendsten kulturgeschichtlichen Museen Europas. Der rund 30 Meter hohe 
»Libeskind-Keil«, der sich durch das alte königlich-sächsische Arsenal-
gebäude schiebt, symbolisiert, wofür auch die inhaltliche Ausrichtung des 
MHM steht: Multiperspektivität, Brechung gewohnter Wahrnehmungs-
muster, das Öffnen von Denkräumen. Das Spannungsverhältnis lokal 
– global ist Teil dieses multiperspektivischen Ansatzes; es spiegelt sich 
bereits in der Architektur des Hauses wider.
Das MHM erzählt eine Kulturgeschichte der Gewalt, bei der Kunst eine 
wichtige Rolle spielt. Kunstwerke von der Frühen Neuzeit bis zur Gegen-
wart zeugen von der gesellschaftlichen Auseinandersetzung mit Krieg 
und Militär in unterschiedlichen Epochen; Installationen zeitgenössischer 
Künstlerinnen und Künstler im Libeskind-Keil erlauben eine ungewöhnli-
che Annäherung an Themen wie »Krieg und Gedächtnis« oder »Schutz 
und Zerstörung«, sie konfrontieren Besucherinnen und Besucher mit ih-
ren Emotionen, mit ihrem eigenen Gewaltpotential.
Beim Ortstermin am MHM führen die Kuratoren der Kunstsammlung 
durch Dauerausstellung und Depot. Im Anschluss besteht die Möglichkeit 
zu einer Diskussion mit der Direktion des Hauses.
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Ortstermin VI
Sächsische Landesbibliothek, Staats- und Universitäts-
bibliothek Dresden (SLUB)
Samstag, 11.03.2017
14.00–15.30 Uhr
Treffpunkt: Hauptfoyer der SLUB (Eingang Zellescher Weg 18)
– nach Voranmeldung alle Plätze belegt –
Schwerpunkt Kunst – Fotografie – Design
Leitung: Annika-Valeska Walzel, Dresden / Katja Leiskau, Dresden
Die SLUB Dresden und die UB Heidelberg betreuen gemeinsam und 
mit Förderung der DFG den Fachinformationsdienst Kunst, Fotografie, 
Design – arthistoricum.net. Wir bieten Ihnen bei Ihrem Ortstermin in der 
SLUB Dresden:
 - Präsentation und Diskussion neuer kunsthistorischer Angebote von 
arthistoricum.net
 - in der Schatzkammer Kostbarkeiten seit der Renaissance einschl. 
Maya-Codex (Codex Dresdensis)
 - Einblicke in das Dresdner Digitalisierungszentrum
 - einen Rundgang durch die Bibliotheksarchitektur von 
Ortner&Ortner, Berlin
 - Einblicke in das Archiv der Fotografen
Wir unterstützen Ihre Forschung: arthistoricum.net – Fachinformations-
dienst Kunst – Fotografie – Design.
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Angewandte Künste – 
Schatzkunst, Interieur und Materielle Kultur
Mittwoch, 8. März 2017, 10.00–12.00 Uhr
Residenzschloss, Grünes Gewölbe
Treffpunkt: Kleiner Schlosshof (Besucherfoyer)
Moderation: Birgitt Borkopp-Restle, Bern / Dirk Syndram, Dresden
Beiträge: Matthias Müller, Mainz / Ariane Koller, Bern / Joanna Norman, 
London
Werke der Goldschmiedekunst, der textilen Künste und der Keramik, 
ebenso wie Möbel, Uhren und Automaten, Waffen und Rüstungen wer-
den von der kunsthistorischen Forschung noch stets nur in geringem 
Maße berücksichtigt. In ihren historischen Kontexten, in der höfischen 
wie in der bürgerlichen Rezeption, wurde jedoch gerade diesen Objek-
ten ein außerordentlich hoher Rang zugemessen, und die Bezeichnung 
»Schatzkunst« reflektiert nicht allein ihren materiellen Wert und die hand-
werkliche Meisterschaft, ja Virtuosität, die sich in ihnen manifestiert; in 
den Situationen, die die historische Forschung in jüngerer Zeit unter den 
Aspekten der symbolischen Kommunikation sowie der Performanz/Per-
formativität betrachtet hat, kam ihnen nicht selten entscheidende Bedeu-
tung zu.
Eine Forschung, die den spezifischen Entstehungsbedingungen, aber 
auch dem Wirkungspotential dieser Werke gerecht wird, verlangt nach 
einem neuen, kritisch reflektierten Methodenrepertoire. Das Fachforum 
Angewandte Künste – Schatzkunst, Interieur und Materielle Kultur, das 
sich im Rahmen des Kunsthistorikertages offiziell konstituieren wird, soll 
künftig Kunsthistoriker/-innen an Sammlungen und Universitäten, die in 
den Forschungsfeldern Angewandte Künste, Objektkulturen in der hö-
fischen und der bürgerlichen Repräsentation, Interieur, Materialität und 
Handwerklichkeit sowie Materielle Kultur arbeiten, eine Plattform für Dis-
kussion und Austausch bieten. Im Vordergrund stehen dabei zunächst 
Fragen zur Terminologie sowie zu Methoden, die geeignet sind, das For-
schungsfeld der Angewandten Künste neu zu erschließen, aber auch 
grundsätzlich Kategorisierungen und Wertsetzungen in kunsthistorischen 
Diskursen zu beleuchten.
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In einer Podiumsdiskussion und einem Gespräch vor Originalen wer-
den Forschungsthemen und -ansätze formuliert, die in den nächsten Jah-
ren weiter bearbeitet werden sollen.
Kunstgeschichte Italiens
Mittwoch, 8. März 2017, 10.00–12.00 Uhr, Hörsaalzentrum, HS 2
Moderation: Hans W. Hubert, Freiburg i. Br. / Anna Schreurs-Morét, 
Freiburg i. Br.
Beiträge: Annette Hojer, Stuttgart / Bastian Eclercy, Frankfurt a. M. /  
Andreas Henning, Dresden
Das Forum Kunstgeschichte Italiens tagt im zweijährigen Rhythmus 
und gibt den deutschen Universitäten, Museen sowie den Max-Planck-
Instituten in Florenz und in Rom ebenso wie den freiberuflich tätigen 
Italienforscher/-innen die Möglichkeit, ihre Forschungsinitiativen und 
-projekte zur italienischen Kunst und Kunstgeschichte vorzustellen, in 
Austausch zu treten und sich – im besten Fall – zu vernetzen. Im Ap-
ril 2018 wird ein Treffen des Forums in Freiburg stattfinden, organisiert 
durch Prof. Hans W. Hubert und Prof. Dr. Anna Schreurs-Morét. Vorbe-
reitend dazu wird auf dem Kunsthistorikertag in Dresden eine moderierte 
Podiumsdiskussion stattfinden, an der drei Kustod/-innen und Kustoden 
von Sammlungen italienischer Kunst teilnehmen werden (Dr. Annette Ho-
jer, Kustodin für Italienische Malerei der Frühen Neuzeit an der Staats-
galerie Stuttgart und Referentin des Schlosses Ludwigsburg; Dr. Bastian 
Eclercy, Sammlungsleiter Italienische, Französische und Spanische Ma-
lerei vor 1800 am Städel Museum Frankfurt am Main und Dr. Andreas 
Henning, Konservator für italienische Malerei der Gemäldegalerie Alte 
Meister, Staatliche Kunstsammlungen Dresden) und in der Fragen zur 
Forschung über italienische Kunst an den deutschen Museen bespro-
chen werden sollen. Zur Diskussion stehen die Fragen danach, welche 
Rolle die Forschung in den Sammlungen spielt und in welchem Rahmen 
sie stattfindet, in wie weit die Sammlungen sich für Forschungen von 
Nachwuchswissenschaftlern (Masterabschlüsse) öffnen und in welcher 
Weise Vernetzungen in die Bereiche der Universität und der Forschungs-
institute bestehen oder ausgebaut werden können.
Ebenso soll das Dresdner Treffen den Veranstaltern des kommenden 
Italienforums in Freiburg die Gelegenheit geben, das Konzept und die 
Planungen vorzustellen und zu diskutieren.
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Kunst auf der Iberischen Halbinsel 
und in Iberoamerika
Mittwoch, 8. März 2017, 10.00–12.00 Uhr, Chemie, HS 1
Moderation: Sylvaine Hänsel, Münster / Bettina Marten, Limburg/Mar-
burg
Beiträge:
Mercedes Valdivieso Rodrigo, Lleida: Die Spanienreise (1933) der deut-
schen Fotografin Marianne Breslauer und der Schweizer Schriftstellerin 
Annemarie Schwarzenbach auf den Spuren von Hemingway (Fiesta) 
und Tucholsky (Pyrenäenbuch)
Nuria Rodríguez Ortega, Málaga: Procesos de modelado global desde 
contextos locales, concretamente en el ámbito de las exposiciones artí-
sticas
Michael Scholz-Hänsel, Leipzig: Juseppe Ribera und das Siglo de Oro
Das Forum Kunst auf der Iberischen Halbinsel und in Ibero amerika bietet 
allen Interessierten Gelegenheit zum wissenschaftlichen (Erfahrungs-)
Austausch. Zwei spanische Kunsthistorikerinnen, Prof. Mercedes Val-
divieso Rodrigo (Universität Lleida) und Prof. Nuria Rodríguez Ortega 
(Universität Málaga), werden Einblick in ihre Arbeit geben und stehen im 
Anschluss für Fragen zur Verfügung. Des weiteren wird Michael Scholz-
Hänsel, der an der Universität Leipzig kontinuierlich Veranstaltungen zur 
spanischen Kunstgeschichte anbietet, über seine Forschungen berich-
ten.
Darüber hinaus möchten wir Kunsthistorikerinnen und Kunsthistorikern 
die Gelegenheit bieten, laufende Projekte in kurzen Referaten oder als 
Posterpräsentation vorzustellen. Ausdrücklich möchten wir auch fortge-
schrittene Studierende, die an Abschlussarbeiten sowohl zur iberischen 
als auch zur iberoamerikanischen Kunstgeschichte sitzen, ermutigen, 
ihre Forschungen zu präsentieren.
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Graphik
Mittwoch, 8. März 2017, 10.00–12.00 Uhr, Chemie, HS 2
Graphik im Spannungsfeld von Transfermedium und autonomem 
Kunstwerk
Moderation: Susanne Müller-Bechtel, Würzburg / Daniela Roberts, 
Würzburg
Beiträge: Alexandra Blanc, Neuchâtel / Stephanie Buck, Dresden / Chri-
stof Metzger, Wien
Das Forum greift sowohl das Thema des Kunsthistorikertages (Kunst lo-
kal – Kunst global) auf als auch das Spannungsfeld, das die mobilen 
wie eigenständigen graphischen Künste grundsätzlich kennzeichnet: die 
Graphik zwischen Transfermedium und autonomem Kunstwerk.
Gerade die graphischen Künste bieten zahlreiche Ansatzpunkte, um 
Aspekte des Medialen, der Wanderung von Motiven, des Transfers von 
Vorstellungen oder deren Verbreitung in den Blick zu nehmen und als 
Qualitäten zu schätzen. Der Vergleich unterschiedlicher Strategien bei 
der kunsthistorischen Erschließung und Einordnung von graphischen 
Werken soll die Möglichkeit eröffnen, das Verständnis von Quellentypen 
und Kunstformen in der Graphik zu fördern und damit auch eine intensi-
vere und differenzierte Auseinandersetzung mit dem Medium stimulieren.
Als Podiumsdiskussion mit Impulsreferaten von Alexandra Blanc (Koor-
dinatorin von Ars Graphica Network, Neuchâtel), Stephanie Buck (Direk-
torin des Kupferstich-Kabinetts, Staatliche Kunstsammlungen Dresden) 
und Christof Metzger (Chefkurator, Grafische Sammlung Albertina, Wien) 
dient das Forum zugleich der Information über Arbeitsgruppen und In-
ternetforen sowie zur Diskussion der Zusammenarbeit zwischen Samm-
lungen und Universitäten. Zugleich soll über aktuelle Förderungen der 
Forschung zu den graphischen Künsten, vor allem die Nachwuchsförde-
rung gesprochen werden. Ziel des Forums ist ein internationaler Blick auf 
Aktivitäten und aktuelle Ansätze der Forschung zu Graphik.
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Wissenschaftsgeschichte der Kunstgeschichte
Mittwoch, 8. März 2017, 13:15–15:00 Uhr, Hörsaalzentrum, HS 1
Bilder zwischen den Disziplinen. Naturwissenschaft – Geschichte – 
Kunstgeschichte
Images in-between: Sciences – History – Art History
Moderation: Hubert Locher, Marburg / Bruhn, Matthias, Berlin/Karlsruhe / 
Melanie Sachs, Marburg
Beiträge: Kelley Wilder, Leicester / John A. Nyakatura, Berlin / Annette 
Vowinckel, Potsdam
Das Forum setzt sich nicht zum Ziel, die Rolle des Bildes in den im Titel 
genannten Disziplinen und Feldern erschöpfend zu behandeln. Es soll 
vielmehr die Gelegenheit bieten, grundlegende Funktionen und Funktio-
nalisierungen des Bildes im wissenschaftshistorischen Diskurs zu thema-
tisieren. Die geladenen Referent/-innen sind ausdrücklich aufgefordert, 
aus ihrer jeweiligen disziplinären Perspektive (Fotogeschichte, Morpholo-
gie und Formengeschichte, Geschichte) den Blick auch auf die Kunstge-
schichte zu werfen, Vergleiche anzustellen und –in der kurzen Form poin-
tierter, diskussionsoffener Statements – mögliche Richtungsunterschiede 
herauszuarbeiten.
The purpose of this panel (»Forum«) should not be an exhaustive dis-
cussion of the role of the image in the disciplines or scholarly fields men-
tioned in the title. We rather intend to provide a platform for discussing 
and questioning functions and uses of the image in the histories of the 
sciences and the humanities. The invited speakers are encouraged to 
take a look at art history from their specific disciplinary perspectives (His-
tory of Photography, Morphology and History of Forms, History), in order 
to determine, in short statements, the possible differences of orientation 
of their respective field of research in comparison with art historical ap-
proaches and practices.
Als Referent/-innen sprechen Kelley Wilder (De Montfort University, Lei-
cester, UK), John A. Nyakatura (Humboldt-Universität zu Berlin) und An-
nette Vowinckel (Zentrum für Zeithistorische Forschung, Potsdam).
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Niederländische Kunst- und Kultur geschichte
Mittwoch, 8. März 2017, 13:15–15:00 Uhr, Hörsaalzentrum, HS 2
Niederländische Kunst auf Papier: Aktuelle Heraus for derungen im 
internationalen Dialog
A World of Prints & Drawings – an International Dialogue 
Moderation: Britta Bode, Berlin / Nils Büttner, Stuttgart / Stephanie Buck, 
Dresden
Podium: Ariane Mensger, Basel / An Van Camp, Oxford / Huigen Lee-
flang, Amsterdam / Thomas Ketelsen, Köln / Jürgen Müller, Dresden
Der Arbeitskreis Niederländische Kunst- und Kulturgeschichte e. V. ver-
netzt die Erforschung holländischer und flämischer Kunst und Kultur im 
deutschsprachigen wie im internationalen Kontext und zielt darauf, die 
Zusammenarbeit von Kolleginnen und Kollegen aus verschiedenen Be-
rufssparten zu intensivieren. Das Tagungs thema »Lokal – Global« hat 
auch in der Zeichnungs- und Druckgrafikforschung erheblich an Bedeu-
tung gewonnen. Wir veranstalten daher eine Podiums diskussion, zu der 
wir ausgewiesene Expertinnen und Experten aus dem In- und Ausland 
einladen. Auf der Grundlage von Impulsreferaten über aktuelle For-
schungs- und Ausstellungsprojekte zur niederländischen und flämischen 
Kunst wie auch zu den Herausforderungen der derzeitigen Museumsar-
beit wollen wir einen internatio nalen Dialog anstoßen. Was sind die gro-
ßen Herausforderungen, mit denen die Grafischen Sammlungen sich in-
ternational konfrontiert sehen? Welche neuen und länderübergreifenden 
Forschungslinien zeichnen sich ab? Welche Praktiken des Sammelns und 
Forschens haben sich jeweils in den lokalen Kontexten etabliert und was 
können Sammlungen wechselseitig voneinander lernen? Wie stellt sich 
die Situation zehn Jahre nach dem »Regensburger Memorandum« dar, 
unter welchen Voraussetzungen und Bedingungen können Forschungs-
projekte an Museen gedeihen und idealerweise in publikumswirksamen 
Ausstellungen münden?
Das Niederlande-Forum wird ausgerichtet vom Arbeitskreis Niederländische Kunst- 
und Kulturgeschichte e.V. (ANKK).
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Frankreichforschung
Mittwoch, 8. März 2017, 13:15–15:00 Uhr, Chemie, HS 1
Moderation: Thomas Kirchner, Paris / Godehard Janzing, Paris
Podium: Bruno Klein, Dresden / Johanne Lamoureux, Paris / Christine 
Tauber, München / Patricia Oster-Stierle, Saarbrücken / Elvan  
Zabunyan, Rennes
Frankreich war immer schon ein besonderer Kreuzungspunkt der Kultu-
ren, dessen Bezugspunkte weit über die Kunst der benachbarten Länder 
hinausreichen und dessen Kunstzentren Künstlerinnen und Künstler aus 
verschiedenen Weltregionen anzogen. Die Kolonialgeschichte Europas 
wirft auf diese Beziehungen einen langen Schatten. Wie betrachtet man 
diese Austauschprozesse, ohne überkommene, eurozentrische Sichtwei-
sen und Deutungsmuster fortzuschreiben?
Das Deutsche Forum für Kunstgeschichte in Paris hat diesem Themen-
feld sein derzeitiges Jahresthema gewidmet (»Die Kunst in Frankreich 
im transkulturellen Kontext«). Anlässlich des Kunsthistorikertages öffnet 
es die Diskussion und lädt Vertreterinnen und Vertreter von deutschen 
und französischen Institutionen ein, ihre derzeitigen Projekte und For-
schungsvorhaben vorzustellen. Über die aktuelle Standortbestimmung 
hinaus soll die Veranstaltung der Information und dem Austausch über 
Förderprogramme im deutsch-französischen Raum dienen und fachliche 
Kontakte ermöglichen. 
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Kunst des Mittelalters
Mittwoch, 8. März 2017, 13:15–15:00 Uhr, Chemie, HS 2
Mittelalter – Zeit ohne Grenzen
Moderation: Wolfgang Augustyn, München / Gerhard Lutz, Hildesheim
Beiträge:
Jitske Jasperse, Madrid: Travelling through Space and Time in the 
Twelfth Century – Elite Women and Their Objects
Shirin Fozi, Pittsburgh: Lombards Abroad: Aesthetics, Abstraction, and 
Identity across the Twelfth-Century Alps
Joanna Olchawa, Osnabrück: Objektmigrationen in Ostmitteleuropa und 
Russland. »Close-ups« und Panoramablick
Evelin Wetter, Riggisberg: Künstlerische Transferprozesse und medien-
übergreifende Referenzen in einer spanischen Stickerwerkstatt: Das 
Retabel für Pedro de Montoya aus Burgo de Osma
Die klassische kunsthistorische Forschung arbeitet sich bis heute allzu 
oft an den Parametern geografischer, gattungsbezogener und metho-
disch enggeführter Ansätze ab. Das Denken in den Grenzen neuzeitli-
cher Staaten wirkt in vielem bis heute nach. Hinzu kommt die fortdauern-
de Kluft zwischen Forschung an Universitäten und Museen, die oft durch 
Objektnähe und -ferne geprägt sind.
Das Forum dient der Zusammenführung dieser Ansätze, indem insbe-
sondere die geografischen Querverbindungen mittelalterlicher Kunst am 
Beispiel verschiedenster Regionen und Gattungen thematisiert werden. 
Im Zentrum stehen aktuelle Forschungen, die zum Teil ältere Fragen mit 
verändertem Blickwinkel wieder aufgreifen, zum Teil aber auch wenig be-
kannte Objekte präsentieren. Der Bogen wird dabei von Spanien über 
Italien bis nach Russland gespannt, sowie von der Architektur über die 
Schatz- und Metallkünste bis hin zu Textilien, um im Sinne des Forums-
gedankens möglichst vielfältigen Diskussionsstoff zu entwickeln.
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Digitale Kunstgeschichte
Mittwoch, 8. März 2017, 15:45–17:30 Uhr, Hörsaalzentrum, HS 2
Moderation: Stephan Hoppe, München / Georg Schelbert, Berlin 
Digitale Kunstgeschichte – Wohin führen die digitalen Geisteswis-
senschaften?
Moderation: Holger Simon, Köln
Beiträge: Ulrich Pfisterer, München / Heike Neuroth, Potsdam / Günther 
Görz, Erlangen
Auch in der Kunstgeschichte fußt die Forschungs- und Lehrpraxis inzwi-
schen zu weiten Teilen auf der Anwendung digitaler Techologien. Dass 
sich diese Praxis auch auf die Fragestellungen und die Forschungspraxis 
des Faches auswirken, ist jedoch in der Kunstgeschichte weniger im Be-
wusstsein, als das in einigen anderen Fächern der Fall zu sein scheint. 
Insbesondere die methodologischen Potentiale und ihre Umsetzung etwa 
in neuen Projektformen werden innerhalb der Fachgemeinschaft eher 
wenig angesprochen. Dies ist bemerkenswert, zumal sich mit den »Di-
gital Humanities« seit mehreren Jahren ein Tätigkeitsfeld herausbildet, 
das einen disziplinübergreifenden Einsatz digitaler Methoden vorsieht 
und damit auch auf eine stärkere inhaltliche Verzahnung der geisteswis-
senschaftlichen Disziplinen hinwirkt. Derartige Entwicklungen betreffen 
keinesfalls lediglich technische Verfahren, die als bloße, wenngleich in 
der Forschungsförderung immer mehr erwartete Optionen abzutun sind, 
sondern wirken eben auch unvermeidlich auf die Fragestellungen, Me-
thoden, Ergebnisse und Vermittlungsformen der Forschung. Sie erfor-
dern daher – wie andere wissenschaftstheoretische oder methodologi-
sche Themen auch – einen ständig fortzusetzenden Diskurs möglichst 
der gesamten Fachgemeinschaft.
Wir möchten auf dem diesmaligen Forum Digitale Kunstgeschichte 
zunächst den Arbeitskreis Digitale Kunstgeschichte und einen Über-
blick über die derzeit vorhandenen digitalen Werkzeuge, Infrastrukturen 
und Projekte vorstellen. Anschließend werden mit Prof. Ulrich Pfisterer 
(München), Prof. Heike Neuroth (Potsdam) und Prof. em. Günther Görz 
(Erlangen) bekannte Vertreter/-innen des Faches, der Digital Humanities 
und der Informatik unter unter dem Titel »Digitale Kunstgeschichte – Wo-
hin führen die digitalen Geisteswissenschaften?« diskutieren (Moderati-
on: Prof. Holger Simon). 
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Ziel der Veranstaltung ist es, das kontinuierliche Gespräch über das 
methodologische Selbstverständnis des Fachs in einer zunehmend digi-
talisierten Welt weiterzuführen und Handlungsansätze für die zukünftige 
Forschungspraxis zu gewinnen.
Nachwuchsforum
Mittwoch, 8. März 2017, 15:45–17:30 Uhr, Chemie, HS 1
Beyond Boundaries. Kommentare zur Wechselwirkung von Lokali-
tät und Globalität in der Kunst
Moderation: Josefine Kroll, Dresden / Juliane Gatomski, Dresden / Flori-
an Kayser, Dresden / Anna Zimmerhackel, Dresden
Beiträge:
Eleonora Cagol, Dresden 
Transalpine Gesellenwanderungen. Die Überschreitung der Grenzen 
am Beispiel von Mantegna, Pacher, Altdorfer und Jörg Arzt
Oxana Gourinovitch, Berlin/Weimar 
GEEHRT GLOBAL, GEERBT LOKAL
Gabriela Denk, Mainz 
Rabih Mroué – Zwischen Beirut und Berlin
Philippa Sissis, Berlin 
Im fremden Blick – Von internationalen Besuchern in Berliner Museen
Laura Bohnenblust, Bern 
ROUTES BEFORE ROOTS. Mobile Museen, Künstlermigration und no-
madische Kunstwerke zwischen Buenos Aires und dem Rest der Welt
Sarah Alberti, Weimar 
»Die Freiheit wird jetzt einfach gesponsert – aus der Portokasse«. Hans 
Haackes Wachturm-Projekt für das Ausstellungsprojekt »Die Endlichkeit 
der Freiheit« im Jahr 1990 in Berlin
Anselm Treichler, Berlin
Stadtentwicklung im Kontext der Globalisierung
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»Kunst lokal – Kunst global« ist das Leitmotiv des 34. Deutschen Kunst-
historikertages 2017. Vor diesem Hintergrund widmet sich das diesjähri-
ge Nachwuchsforum in sieben Impulsreferaten unterschiedlichen Fragen 
der »Grenzüberschreitung«. 
Die Wechselbeziehung zwischen Lokalität und Globalität wird bestimmt 
von Grenzerfahrungen. Akteure und Werke, Rezipienten und Orte der 
Rezeption sind die »Grenzgänger« und »Grenzräume«, die im Fokus 
der Beiträge stehen. In monografischen Einzelbetrachtungen und sum-
marischen Vergleichsanalysen werden künstlerische Migrationsprozes-
se, Konstruktion und Dekonstruktion von Identität sowie mögliche Iden-
titätsangebote durch Kunst, deren Geschichte, Vermittlung und Räume 
der Präsentation näher untersucht und hinterfragt. Von der Frühen Neu-
zeit bis zur Gegenwartskunst rangieren die Themengebiete des Forums, 
die einen Beitrag dazu leisten wollen, der Beantwortung der Frage näher 
zu kommen, ob und in welchem Umfang Kunst identitätsstiftend wirken 
und somit als integraler Bestandteil einer kulturell fundierten Integrations-
politik fungieren kann.
Zum Besuch des Nachwuchsforums sind alle interessierten Tagungs-
gäste herzlich eingeladen!
Für die großzügige Unterstützung danken wir der Gerda Henkel Stiftung.
Forum für Habilitandinnen und Habilitanden
Mittwoch, 8. März 2017, 15:45–17:30 Uhr, Chemie, HS 2
Moderation: Astrid Lang, Düsseldorf / Birgit Ulrike Münch, Bonn / Wieb-
ke Windorf, Düsseldorf
Beiträge: Inga Brinkmann, Marburg / Eveliina Juntunen, Bamberg / Ulli 
Seegers, Düsseldorf
Die Habilitation gilt noch immer an vielen Universitäten als traditionel-
les Qualifikationsverfahren zur Ausübung des Hochschullehrerberufs in 
Deutschland, Österreich und der Schweiz. Doch haben sich gerade mit 
der Etablierung neuer Ausbildungsformen zum einen, aber andererseits 
auch mit der Einführung der modularisierten Studiengänge die Bedingun-
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gen für Habilitierende grundlegend geändert. Der etwa vom Deutschen 
Hochschulverband für die Qualifikationsphase (Promotion und Habilita-
tion) anvisierte zeitliche Rahmen von neun Jahren ist etwa bei stark er-
höhtem Lehrdeputat (u. a. Lehrkräfte für besondere Aufgaben) kaum zu 
realisieren. Auch wenn die Zahl der Habilitationen insgesamt rückläufig 
ist, werden statisch nur rund ein Drittel aller Habilitierten letztlich tatsäch-
lich eine Professur erhalten. Letztlich hat sich gezeigt, dass sich selbst 
Juniorprofessorinnen und -professoren für den etablierten Weg über die 
Habilitation entscheiden, obgleich dies bei Einführung derselben gerade 
nicht vorgesehen war.
Das Forum versteht sich als Plattform zum Informations- und Erfah-
rungsaustausch, um die derzeitige Situation der sich im Fach Kunst-
geschichte Habilitierenden gemeinsam zu diskutieren. Das Forum soll 
zudem bei Interesse der Vernetzung der Wissenschaftlerinnen und 
Wissenschaftler untereinander dienen. Neben den verschiedenen Qua-
lifikationsmodellen, die parallel existieren und zur Professur führen sol-
len, können etwa Themen wie Habilitationsstipendien, die Einbindung in 
Netzwerke, Mentorenprogramme, die Entscheidung »Habilitation versus 
kumulative Habilitation« etc. angesprochen werden. In diesem Jahr soll 
die Diskussion durch eine Podiumsdiskussion angestoßen werden, die 
Sprecherinnen können aus ganz unterschiedlichen Situationen heraus 
den Weg zur Habilitation und darüber hinaus erläutern (u. a. Habilitieren 
als Lehrkraft für besondere Aufgaben, Habilitieren mit Kind oder Habilitie-
ren auf der eigenen Stelle / innerhalb eines Forschungsprojekts). Ferner 
wird diskutiert, wie sich die Situation aus der Sicht der Juniorprofesso-
rinnen und -professoren darstellt (Habilitation versus »Zweites Buch«). 
Generell erhoffen sich die Veranstalterinnen für diese Interessengruppe 
des Verbandes ein offenes Forum, eventuelle Problemstellen, Wünsche 
und Anregungen sollen nach Möglichkeit als Ergebnis der Diskussion an 
den Verband gerichtet werden.
Foren
219
Forschungsförderung
Donnerstag, 9. März 2017, 16.30–18.15 Uhr, Hörsaalzentrum, HS 1
Moderation: Barbara Welzel, Dortmund
Beiträge: Vertreter/-innen der DFG, der Gerda Henkel Stiftung, der 
VolkswagenStiftung und des DLR Projektträgers
Der Verband Deutscher Kunsthistoriker e.V. veranstaltet zum ersten Mal 
in dieser Form ein Forum zur Forschungsförderung. Es richtet sich an 
junge Kunsthistoriker/-innen v. a. in der Postdoc-Phase, mithin an jene 
Kolleg/-innen, die sich nach der Promotion für den Weg in die Wissen-
schaft entscheiden. Im Idealfall gelingt ihnen aus einer Projektförderung 
der Sprung auf eine Juniorprofessur, noch idealer eine mit Tenure Track, 
oder der Weg an ein Museum oder in die Denkmalpflege. Allerdings se-
hen Wirklichkeit und konkrete Biografien oft anders aus.
Das Forum soll fachspezifisch Einblicke geben, welche Angebote 
es gibt, und – noch grundsätzlicher – durch solche Informationen Mut 
machen, sich genauer zu informieren und auf den Weg zu machen. 
Vertreter/-innen von vier Institutionen – der DFG, der Gerda Henkel Stif-
tung, der VolkswagenStiftung und des DLR Projektträgers – stellen sich 
und ihre Angebote für diese Zielgruppe in kurzen Beiträgen vor. Im An-
schluss besteht ausreichend Gelegenheit, nachzufragen und herauszu-
finden, mit welchem Anliegen man am besten zu welchem Förderer geht.
Cultural Entrepreneurship –
Gründen in der Kultur- und Kreativwirtschaft
Donnerstag, 9. März 2017, 16.30–18.15 Uhr, Hörsaalzentrum, HS 2
Moderation: Holger Simon, Köln / Anne Fischer, Murnau
Für die meisten Kunsthistoriker/-innen stellt sich nach einem intensiven 
Studium und diversen Praktika die Frage nach der Wirtschaftlichkeit 
der erworbenen Kompetenzen. Wenige bleiben an der Universität, eini-
ge finden eine Anstellung in den Museen und ein sehr großer Anteil der 
Absolvent/-innen verdient sein Geld als Freiberufler und Selbständige.
In diesem Forum wollen wir wesentliche Aspekte zu dieser Entschei-
dung diskutieren und stellen exemplarisch Lebensläufe vor. Insbesonde-
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re wollen wir uns fragen, was für eine Gründung in der Kultur- und Krea-
tivwirtschaft hilfreich ist und wie das Angebot des Verbandes deutscher 
Kunsthistoriker entsprechend verbessert werden kann. 
Kunsthistorisches Publizieren
Samstag, 11. März 2017, 16:30–18:30 Uhr, Hörsaalzentrum, HS 2
Vom eigenen Erfolg überwältigt? Potenziale und Probleme kunst-
historischen Publizierens
Moderation: Johannes Grave, Bielefeld / Britta Hochkirchen, Bielefeld
Beiträge: Katja Bernhardt, Berlin / Christine Tauber, München / Holger 
Liebs, Berlin / Hubert Locher, Marburg / Nils Büttner, Stuttgart
Vermutlich hat das Fach Kunstgeschichte nie so viele Publikationen vor-
gelegt wie in den letzten Jahren. So wie die Disziplin als ganze sowohl 
in der Bestimmung ihres Gegenstandsbereichs als auch in ihrer instituti-
onellen Verankerung zuletzt eine Expansion erlebt hat, ist auch die Zahl 
kunsthistorischer Veröffentlichungen signifikant gestiegen. Die Publika-
tionsformen des Faches Kunstgeschichte sind dabei jedoch in einem 
grundlegenden Umbruch begriffen. Neben viel diskutierten, allgegenwär-
tigen Entwicklungen wie der Digitalisierung und der Open-Access-Bewe-
gung zeichnen sich andere Verschiebungen ab, die sich weniger auffällig 
vollziehen und dennoch einschneidende Veränderungen zur Folge ha-
ben: Die Partikularisierung des Fachdiskurses, die Inflation der Sammel-
bände, die Frage der Qualitätskontrolle, Politiken der Sprachwahl und 
problematische urheberrechtliche Rahmenbedingungen, um nur einige 
wesentliche Aspekte stichpunktartig zu nennen, lassen darauf schließen, 
dass sich die Publikationslandschaft der Kunstgeschichte tiefgreifend 
wandelt.
Nur eine breite und offene Debatte über den Umgang mit diesen Ent-
wicklungen bietet eine Grundlage, um aktiv und produktiv an der Fortent-
wicklung kunsthistorischen Publizierens zu arbeiten. Das Forum möchte 
eine solche Diskussion anstoßen, indem es verschiedene Perspektiven 
auf das kunsthistorische Publikationswesen (Kunstbuchverlage, Zeit-
schriften, Rezensionsjournale) in ein Gespräch bringt. Der offene Aus-
tausch soll vorrangig dazu dienen, zentrale Potenziale und Probleme der 
Publikationspraxis in der Kunstgeschichte zu eruieren. Auf dieser Grund-
lage wird zu diskutieren sein, in welcher Form eine nachhaltige Debatte 
über das kunsthistorische Publizieren organisiert werden kann.
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Kunstgeschichte und Bildung
Samstag, 11. März 2017, 16:30–18:30 Uhr, Chemie, HS 1
Moderation: Barbara Welzel, Dortmund / Martina Sitt, Kassel
Beiträge:
Tanja Steinfelser-D’Agostino, Bad Arolsen: Arolser Hofleben gesehen 
durch die Augen einer Künstlertochter. Vorstellung einer Unterrichtsge-
staltung für Gymnasien / E1/E2
Martina Sitt, Kassel: Als Tischbein sich den Zopf abgeschnitten hatte: 
Die Goethe-Ikone neu beleuchtet. Arbeitsmaterialien für die Schule, 
Oberstufe (Klasse, Einführungsphase) E1
Stephan Albrecht, Bamberg: Kompendium Kunst. Ein Schulbuch für die 
Oberstufe. Erfahrungsbericht
Das Forum Kunstgeschichte und Bildung möchte – seit seiner Gründung 
auf dem Marburger Kunsthistorikertag 2009 – eine Plattform bilden, um 
die Rolle des Faches in den Kontexten von Bildung zu reflektieren und 
zu diskutieren. Dazu gehört nicht zuletzt auch die Bedeutung von Kunst-
geschichte im schulischen Unterricht und in der Lehrerbildung – auch 
über den Kunstunterricht hinaus (etwa für den Sachkundeunterricht in der 
Grundschule oder die Bilder im Geschichtsunterricht).
Auf dem Dresdner Kunsthistorikertag werden drei konkrete Projekte 
vorgestellt, die kunsthistorische Themen, Inhalte und Methoden für schu-
lische Vermittlungskontexte zur Verfügung stellen. Zu fragen ist auch 
nach den Legitimationen für bestimmte Themen und den Anforderungen 
an ihre didaktische Aufbereitung. Zur Rede steht außerdem das Verhält-
nis zwischen Ortsbezug, der dann auch die Begegnung mit Originalen 
ermöglicht, und einem kunsthistorischen Überblick. Eine Leitfrage ist da-
bei zudem, ob das Entwickeln einer kunsthistorischen Fachdidaktik ein 
Ziel sein sollte. Breiten Raum sollen die gemeinsame Diskussion und der 
Austausch einnehmen.
222
Mitgliederversammlung
Mitgliederversammlung  
des Verbandes Deutscher Kunsthistoriker e.V.
Freitag, 10. März 2017, 16.30–18.30 Uhr, Hörsaalzentrum, HS 2
(Zutritt nur mit gültigem Mitgliedsausweis!)
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Abendveranstaltungen
Podiumsdiskussion
Donnerstag, 9. März 2017, 19.00–20.30 Uhr
Lichthof im Albertinum, Tzschirnerplatz 2 (Eingang über Brühlsche Ter-
rasse oder Georg-Treu-Platz)
Die Zukunft des Museums
Grußworte:
Annekatrin Klepsch M.A., Zweite Bürgermeisterin und Beigeordnete für 
Kultur und Tourismus
Prof. Dr. Jürgen Müller, Institut für Kunst- und Musikwissenschaft der TU 
Dresden
Moderation: Karl-Siegbert Rehberg, Dresden
Podium: Marion Ackermann, Dresden / Monica Juneja, Heidelberg / Bar-
bara Welzel, Dortmund / Pia Müller-Tamm, Karlsruhe
Die Institution Museum wurde immer wieder totgesagt – und hat doch alle 
Todesanzeigen überlebt, ob sie von avantgardistischen Künstlern kamen 
oder von rebellierenden 68er-Studenten. Denn diese Institution ist eben 
nicht erstarrt, sie hat sich als anpassungs- und wandlungsfähig erwie-
sen, sie hat auf politische, gesellschaftliche, künstlerische Entwicklungen 
reagiert – hätte sie es nicht getan, so würde sie nicht mehr existieren. 
Dabei sind die Reaktionen nicht schnell und spontan, »Bewahren« gehört 
schließlich zu den musealen Kernaufgaben. Man konnte diesen Prozess 
zuletzt bei der Provenienzforschung beobachten: Es hat Jahre gedauert, 
bis ihre Notwendigkeit akzeptiert wurde.
Inzwischen gibt es neue Herausforderungen, auf die Museen reagieren 
müssen. Dazu gehört der rasante Umstieg von der analogen auf die di-
gitale Welt, die Bewältigung der elektronischen Bilderflut und die Anfech-
tung der Aura des Originals. Wurde vor kurzem noch darüber diskutiert, 
ob Museen im Netz präsent sein sollten, so geht es nun nicht mehr um 
das »ob«, sondern nur noch um das »wie«. Ein weiteres wichtiges Feld 
für die Zukunftsfähigkeit ist das der Vermittlung; an die Stelle der klas-
sischen Museumspädagogik treten partizipative, offenere Formen des 
Umgangs mit Besuchern. Und schließlich wäre zu fragen, ob der euro-
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zentrische Kanon des 19. Jahrhunderts in einer globalisierten Welt noch 
angemessen ist, ob er nicht durch transkulturelle, multiperspektivische 
Ansätze zu ersetzen wäre. 
Über diese und andere Fragen diskutieren die Teilnehmerinnen des Po-
diums »Die Zukunft des Museums«. Das sind zunächst mit Marion Acker-
mann, Generaldirektorin der Staatlichen Kunstsammlungen Dresden und 
zuvor Direktorin der Kunstsammlung Nordrhein-Westfalen, sowie Pia 
Müller-Tamm, seit 2009 Direktorin der Staatlichen Kunsthalle Karlsruhe, 
zwei der erfahrensten, profiliertesten Museumsleiterinnen im deutsch-
sprachigen Raum. Aus der Hochschule kommen Monica Juneja vom Hei-
delberger Cluster »Asien und Europa im globalen Kontext«, Vordenkerin 
der Transkulturellen Kunstgeschichte, sowie Barbara Welzel von der TU 
Dortmund, die einen Forschungs- und Arbeitsschwerpunkt auf Fragen 
der Vermittlung legt – und die außerdem den Vorstand des Kunsthistori-
kerverbandes vertritt. Die Moderation übernimmt Karl-Siegbert Rehberg, 
Kultursoziologe an der TU Dresden, zu dessen Forschungsfeldern das 
Museum seit langem gehört.
Abendöffnung der Museen
Donnerstag, 9. März 2017, 20.30–22.30 Uhr
Sonderöffnung des Albertinums
Skulpturensammlung und Galerie Neue Meister
Sonderöffnung der Sammlungen des Schlosses 
sowie der Sonderausstellungen »Dresden • Europa • Welt«
Die Staatlichen Kunstsammlungen Dresden zeigen unter dem Titel 
»Dresden • Europa • Welt« drei Ausstellungen an drei Orten im Residenz-
schloss.
1. Kupferstich-Kabinett: »Miniatur-Geschichten. Die Sammlung indi-
scher Malerei im Kupferstich-Kabinett Dresden« 
2. Neues Grünes Gewölbe, Sponsel-Raum: »Women Cross Media« 
3. Georgenbau, Studiolo: »Global Player«
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21.00 Uhr
Sonderführungen im Kupferstich-Kabinett
Führung durch die Sonderausstellung »Miniatur-Geschichten«
Leitung: Petra Kuhlmann-Hodick / Olaf Simon
Treffpunkt: Residenzschloss, Kupferstich-Kabinett im 3. OG
– nach Voranmeldung alle Plätze belegt –
Chinesische und chinoise Werke aus dem Bestand des Kupferstich-
Kabinetts
Leitung: Cordula Bischoff / Anita Xiaoming Wang
Treffpunkt: Residenzschloss, Kupferstich-Kabinett im 3. OG, Studiensaal
– nach Voranmeldung alle Plätze belegt –
Empfang der Landeshauptstadt Dresden
Freitag, 10. März 2017, 19.30–21.00 Uhr
Neues Rathaus, Rathausplatz, Eingang Goldene Pforte
Grußworte:
Dirk Hilbert, Oberbürgermeister der Landeshauptstadt Dresden
Prof. Dr. Henrik Karge, Institut für Kunst- und Musikwissenschaft der TU 
Dresden 
Abschlussabend
Samstag, 11. März 2017, ab 19.30 Uhr
Hochschule für Bildende Künste Dresden, Brühlsche Terrasse 1 (Feld-
baueratelier) 
Atelierbegehung und anschließende Abschlussfeier
organisiert von den studentischen Hilfskräften des 34. Deutschen Kunst-
historikertages (Institut für Kunst- und Musikwissenschaft der TU Dres-
den) und von der Hochschule für Bildende Künste Dresden
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Exkursionen
Sonntag, 12. März 2017
Zur Teilnahme an einer Exkursion ist eine vorherige Anmeldung er forderlich. Teilnah-
mekarten für die stattfindenden Exkursio nen können – soweit noch Plätze vorhanden 
sind – vor Ort im Tagungsbüro erwor ben werden.
1. Die unbekannte Moderne in Ostsachsen
Wagenfeld, Neufert, Wachsmann und Scharoun
8.30–19.00 Uhr
Treffpunkt: Ringstraße am Rathausplatz (An-/Rückreise per Reisebus)
Leitung: Claudia Muntschick, Löbau / Julia Walter, Dresden
Das frühe 20. Jahrhundert war eine Zeit der Entdeckungen, des techni-
schen Fortschritts und der gesellschaftlichen Veränderungen. Bahnbre-
chende Erfindungen verbesserten die Lebensbedingungen der Bevölke-
rung – und prägen bis heute unseren Alltag. Neue Anforderungen, aber 
auch neue Möglichkeiten brachten eine Architekturepoche hervor, die bis 
heute die Baukultur bestimmt: die Moderne. Die Region zwischen Des-
sau und Breslau, Berlin und Prag war zu Beginn des 20. Jahrhunderts 
eine aufstrebende Wirtschaftsregion und von einer enormen Bautätigkeit 
geprägt. Bis heute sind die erhaltenen Wohnbauten, Schulen, Fabriken 
und Kirchen in Ostsachsen Zeugnis einer experimentierfreudigen Zeit, 
in der namhafte Designer und Architekten in der Region wirkten. Wäh-
rend der Busfahrt zu den ausgewählten Orten der Moderne erfahren 
Sie interessante Geschichten über die Unternehmer, die damals für den 
Aufschwung und damit auch die Finanzierung der neuen gestalterischen 
Ideen sorgten. Erste Station der Tour ist eine Lagerhalle von Ernst Neu-
fert in Weißwasser, wo auch Wilhelm Wagenfeld in den 1930er Jahren 
als künstlerischer Leiter tätig war. Das zweite Highlight der Route ist das 
1927 in Niesky von Konrad Wachsmann errichtete Direktorenhaus für 
die Fertigteil-Haus-Firma »Christoph und Unmack«. Die in unmittelba-
rer Nähe befindliche Holzhaus-Mustersiedlung des Unternehmens kann 
ebenso erkundet werden wie eine Holzkirche in Fertigteilbauweise, die 
per Katalog bestellt werden konnte. Den Abschluss der Tour bildet die ge-
führte Besichtigung des Haus Schminke von Hans Scharoun. Das Haus 
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gilt als eines der vier bedeutendsten Wohnhäuser der Klassischen Mo-
derne weltweit und ist das einzige öffentlich zugängliche Wohnhaus des 
genialen Architekten.
Entdecken Sie mit uns bisher noch weitgehend unbekannten Orte der 
Moderne! Genießen Sie die abwechslungsreiche Landschaft und erfah-
ren Sie spannende Geschichten aus dem Herzen Mitteleuropas!
2. Meißen und Freiberg: Umbrüche in der Baukultur um 1500
8.30–18.00 Uhr
Treffpunkt: Ringstraße am Rathausplatz (An-/Rückreise per Reisebus)
Leitung: Bruno Klein, Dresden / Stefan Bürger, Würzburg
Im Zentrum der Exkursion stehen die malerisch gelegenen Sakral- und 
Profanbauten der ehemaligen sächsischen Residenzstädte vom hohen 
Mittelalter bis in die frühe Neuzeit: der Meißner Burgberg mit Dom, Al-
brechts- und Bischofsburg sowie Stiftshäusern als hauptsächlich spät-
mittelalterliche Bautengruppe; in Freiberg der spätgotische Dom mit 
romanischer Goldener Pforte, Tulpenkanzel und protestantischer Wetti-
ner-Grablege. Es handelt sich in beiden Fällen um Ensembles von he-
rausragender künstlerischer Qualität, die auch im internationalen Ver-
gleich bestehen können.
An ihnen ließe sich auch über das Motto des Kunsthistorikertages 
»Kunst global – Kunst lokal« diskutieren – ist der Meißner Dom doch ein 
Beispiel für eine frühe Gotikrezeption in Deutschland, während die unmit-
telbar benachbarte Albrechtsburg als eine Synthese höchster lokaler und 
internationaler Standards der spätgotischen Architektur gelten kann. Die 
große dynastische Grablege in Freiberg ist wiederum ein Zeugnis für die 
Auseinandersetzung mit den damals modernen Formen und Bildstrategi-
en italienisch geprägter Renaissanceskulptur und -architektur.
Darüber hinaus bieten beide Beispiele reichlich Anlass, über Chancen 
und Risiken des denkmalpflegerischen Umgangs mit Bauten von solcher 
Qualität und solchem Renommee nachzudenken, weil es dort Herausfor-
derungen gab und gibt, die nicht durch Konservierung des Status quo zu 
bewältigen sind. 
Wer es wünscht, kann die historischen Stadtensembles von Meißen 
und Freiberg statt einzelner der genannten Programmpunkte auch indi-
viduell erkunden.
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3. Görlitz – Architektur und Kunst zwischen Sachsen, Böhmen und 
Schlesien von der Gotik bis zum Barock
8.30–17.30 Uhr
Treffpunkt: Ringstraße am Rathausplatz (An-/Rückreise per Reisebus)
Leitung: Marius Winzeler, Prag / Kai Wenzel, Görlitz
Gelegen zwischen Sachsen, Böhmen und Schlesien, fungierte das Mark-
graftum Oberlausitz während des Spätmittelalters und der Frühen Neu-
zeit als eine kulturelle Vermittlungszone. Das lässt sich gut im Stadtbild 
von Görlitz ablesen, das als königlich böhmische und später kurfürstlich 
sächsische Stadt die größte Kommune des Landes war. An ihrer Gestal-
tung wirkten Künstler aus den benach barten Ländern mit, die sich für ei-
nige Zeit bzw. dauerhaft hier niederließen. Wesent liche Voraussetzungen 
für das Aufeinandertreffen vielfältiger künst ler ischer Einflüsse bildeten 
die überregionalen Geschäftsbeziehungen und Familien verbindungen 
der Görlitzer Bürgerschaft. In der Altstadt von Görlitz sind herausragende 
sakrale und profane Bau- und Kunstdenkmäler der Spätgotik, der Re-
naissance und des Barock erhalten, die im Rahmen der Exkursion be-
sucht werden. Die Hauptkirche St. Peter und Paul, errichtet in mehreren 
Etappen während des 15. Jahrhunderts, verfügt über eine hochrangige 
barocke Aus stat tung aus der Zeit um 1700. Die mehrfach erweiterte spät-
gotische Franziskaner klosterkirche besitzt noch zahlreiche spätmittelal-
terliche Ausstattungsstücke. Archi tektonisch bedeutsam sind auch die 
für die Kaufmannsbruderschaft er richtete spätgotische Frauenkirche, der 
erst in der Barockzeit vollendete Torso der Nikolaikirche und die kom-
plexe Anlage des Heiligen Grabes. Einzigartiges Beispiel der spätmittel-
alterlichen Fortifikationsarchitektur ist die Geschützbastei »Kaisertrutz«. 
Um den Untermarkt gruppieren sich wichtige Beispiele für die Wohnhaus-
architektur der Görlitzer Kaufmannschaft des 15. und 16. Jahrhun derts, 
wie der Schönhof, der Frenzelhof oder das »Biblische Haus«. Vielfach 
sind Genese, konzeptionelle Qualität und Reste kostbarer Ausstattung 
der sog. »Gör litzer Hallenhäuser« erst jüngst durch denkmalpflegerische 
Maßnahmen zutage getreten. Den Ort der städtischen Regierung bildet 
seit Jahrhunderten das Rat haus, dessen bedeutendste Teile aus dem 15. 
und 16. Jahrhundert stammen. Ein Beispiel für die bürgerliche Baukunst 
des 18. Jahrhunderts ist das Barockhaus Neißstraße 30 mit seinen gut 
erhaltenen Interieurs, die Bibliothek und Samm lungen der 1779 gegrün-
deten Oberlausitzischen Gesellschaft der Wissen schaf ten beherbergen.
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4. Chemnitz – Stadt der Moderne
Die architektonische und städte bau li che Prägung des »Sächsi-
schen Manchester« durch die Indu striali sie rung – Fabri ken, Vil-
len, Stadterweiterungsgebiete
8.30–17.30 Uhr
Treffpunkt: Ringstraße am Rathausplatz (An-/Rückreise per Reisebus)
Leitung: Michael Streetz, Dresden / Thomas Morgenstern, Chemnitz
Chemnitz verfügt neben einer Vielzahl kulturhistorisch interessanter 
Stadtteile und hervorragender Einzelgebäude aus verschiedenen Epo-
chen auch über einen großen Bestand exzellenter Industriebauten. Als 
drittgrößte Stadt Sachsens hielt Chemnitz in Industrie und Gewerbe im 
20. Jahrhundert die Spitzenposition im Lande und war bis etwa 1900 das 
bedeutendste Zentrum des Maschinenbaus im Deutschen Reich. Chem-
nitz zählte auch bis Mitte des 20. Jahrhunderts weiter zu den führendsten 
Industriestädten in ganz Deutschland. Als »sächsisches Manchester« 
bezeichnet, wurde es gern mit der führenden Industriestadt im damals in-
dustriell hoch entwickelten England verglichen. Nicht unberechtigt, denn 
die Industrialisierung in Sachsen begann 1798–1799 mit den Gründun-
gen der ersten Baumwollmaschinenfabriken nach englischem Vorbild der 
Gebrüder Bernhard und von Wöhler & Lange im heutigen Chemnitzer 
Stadtgebiet. »Was in anderen Städten Kathedralen und Schlösser sind, 
das sind in Chemnitz die Paläste und Dome des Maschinenbaus und der 
Textilindustrie« (D. Guratzsch in »Die Zeit«). Hier fand das Repräsenta-
tions- und Inszenierungsbedürfnis eines aufstrebenden Bürgertums mit 
Beginn der Industrialisierung seinen auftrumpfenden, teilweise majestä-
tischen Ausdruck. 450 Einzelbauten der Produktionsgeschichte wurden 
unter Denkmalschutz gestellt, 86 davon sind bereits in eine neue Nutzung 
überführt. Damit hat die sächsische Industriemetropole in Rekordzeit eine 
führende Rolle bei der Umnutzung von Industriedenkmalen in Deutsch-
land übernommen. Mit dem Niedergang vieler Zweige der Großindust-
rie und des Maschinenbaus nach 1990 fiel eine große Zahl dieser meist 
denkmalgeschützten Produktionsgebäude brach. Die seit 1992 erfolgten 
Umnutzungskonzepte umfassen eine große funktionelle Palette: Büro-, 
Handels-, Kultur-, Sozial-, Gesundheits- und Dienstleistungseinrichtun-
gen, Wohnzwecke (Lofts) und auch Gastronomie. Die Exkursion führt 
zu einer Auswahl dieser sanierten und umgenutzten Industriedenkmale, 
aber auch zur Fabrikantenvilla »Haus Esche« von Henry van de Velde 
(1902–1903), in das Wohnviertel »Kaßberg« und zur Industrieschule aus 
den Jahren 1924–1928.
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5. Zwinger und Japanisches Palais
Residenzarchitektur unter August dem Starken real und in aktu-
ellen 3D-Rekonstruktionen
9.00–14.00 Uhr
Treffpunkt: Glockenspielpavillon des Zwingers, Eingang zur Porzellan-
sammlung
Leitung: Peter H. Jahn, Dresden / Stefan Hertzig, Dresden / Michael 
Kirsten, Dresden
Der dem Residenzschloss benachbarte so genannte Zwinger und das 
jenseits der Elbe in der Neustadt gelegene Japanische Palais sind in der 
Dresdner Innenstadt die bedeutendsten baulichen Hinterlassenschaften 
des als August der Starke (reg. 1694–1733) in die Geschichte eingegan-
genen berühmten sächsischen Kurfürsten, dem es zudem 1699 gelun-
gen war, die polnische Königskrone zu erlangen. Diesem Königtum und 
der dadurch beanspruchten Machtfülle sollten besagte Bauten sinnfällig 
Ausdruck verleihen, der Zwinger als prunkvoll architektonisch gefasster 
Orangeriegarten des angestammten städtischen Residenzareals sowie 
das Japanische Palais als schlossartiges Gehäuse für fernöstliche und 
Meißner Porzellane, symbolisch als Residenz eines quasi dem Kaiser 
von China ebenbürtigen Monarchen zu verstehen.
Diverse Nutzungswandlungen sowie die Kriegszerstörungen von 1945 
haben an beiden Baudenkmälern Spuren hinterlassen bzw. zu sichtba-
ren Veränderungen geführt, was Anlass gibt, die daraus erwachsenen 
denkmalpflegerischen Probleme einschließlich zukünftiger musealer 
Nutzungsperspektiven im Verlauf der Exkursion zu thematisieren. Zwei 
aktuelle von der Fritz Thyssen Stiftung geförderte Forschungsprojekte 
der Technischen Universität Dresden zum Japanischen Palais einerseits 
und zum Residenzschloss einschließlich Zwinger andererseits sowie 
ein allein den Zwinger betreffendes Forschungsprojekt von Schlösser-
land Sachsen – Staatliche Schlösser, Burgen & Gärten Sachsen gGmbH 
widmen sich der jeweiligen komplexen Planungsgeschichte und lassen 
mittels computermodellierter 3D-Visualisierungen die ursprünglichen 
Konzeptionen der augusteischen Epoche anschaulich werden. Deren 
Präsentation ergänzt virtuell eine Begehung der real vor Augen stehen-
den Bauwerke.
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6.  Heterogene Perspektiven. Architektur und Städtebau der Dresd-
ner Innenstadt
10.00–13.30 Uhr
Treffpunkt: Theaterplatz vor dem Eingang Gemäldegalerie Alte Meister
Leitung: Paul Sigel, Dresden / Bernhard Sterra, Dresden
Frauenkirche, Neumarkt, Residenzschloss, Zwinger, Semperoper, Brühl-
sche Terrasse – die Begriffe bezeichnen weltweit bekannte Orte kunsthis-
torischer Strahlkraft, die die architektonisch-städtebauliche Binnen- und 
Außenwahrnehmung Dresdens im hohen Maße bestimmen und als Fak-
toren urbaner Identitätskonstruktion wirksam werden. Doch Altstadt und 
Innenstadt Dresden weisen heute, nach Kriegszerstörung und verschie-
denen Phasen des Wiederaufbaus, vor allem ein äußerst vielschichtiges, 
mitunter widersprüchliches Gesamtbild auf. Dabei stehen neben den er-
haltenen beziehungsweise nach 1945 wiedererstandenen herausragen-
den Zeugnissen der höfischen und bürgerlichen Kultur der Residenzstadt 
von der Renaissance bis zum Anfang des 20. Jahrhunderts vor allem 
Prägungen unterschiedlicher Leitbildvorstellungen des Wiederaufbaus 
der kriegszerstörten Innenstadt im Vordergrund. Die Bebauung des Alt-
markts steht repräsentativ für den Wiederaufbau der 1950er Jahre im 
Sinne einer Neuschöpfung unter Bezug auf als regionale Bautraditionen 
gewertete Formen, südlich des Altmarkts liegt mit der Prager Straße das 
sicher eindrucksvollste und ambitionierteste Projekt der Moderne der 
1960er Jahre in Dresden, und das Neumarkt-Areal rund um die Frauen-
kirche befindet sich in einem immer noch andauernden Prozess der Neu-
gestaltung unter Bezug auf die städtebauliche Struktur des Vorkriegszu-
standes und mit zahlreichen Fassadenrekonstruktionen. 
Der Rundgang wird diese unterschiedlichen Facetten des städtebau-
lichen und baulichen Bestands durch vertiefende Betrachtungen unter-
schiedlicher Orte thematisieren, die Transformationen der Zeit nach 1990 
reflektieren und dabei auftaktend am Theaterplatz und am Residenz-
schloss vor allem den Bereich des Neumarkts, des Altmarkts, der Prager 
Straße sowie, als aktuellstes Projekt, das mittlerweile zum Kulturstandort 
umgebaute Areal des ehemaligen Kraftwerks Mitte näher betrachten.
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7. Das Dresdner Residenzschloss: Monument? Museum!
9.00–13.00 Uhr
Treffpunkt: Kleiner Schlosshof
– nach Voranmeldung alle Plätze belegt –
Leitung: Dirk Syndram, Dresden
Das Dresdner Residenzschloss war seit dem Ende des 15. Jahrhunderts 
das Zentrum sächsischer Herrschaft und Repräsentation – der Herzöge 
bis 1547, der Kurfürsten bis 1806 und dann der Könige von Sachsen 
bis 1918. Mit der in der zweiten Hälfte des 16. Jahrhunderts unter sei-
nem Dach entstandenen Kunstkammer wurde es für 150 Jahre bis zu 
ihrer Verlegung an einen anderen Ort im Jahre 1709 zum Nukleus der 
Dresdner Kunstsammlungen. Mit dem zwischen 1723 und 1729 im Grü-
nen Gewölbe eingerichteten Schatzkammermuseum erhielt es damals 
eine europaweit und in die Zukunft wirkende Attraktion. Nach dem Ersten 
Weltkrieg verlor das Schloss seine eigentliche Funktion und mit den Zer-
störungen des Zweiten Weltkriegs fast vollständig seine Geschichtlich-
keit. Vierzig Jahre war es eine fast nur aus aufragenden Außenwänden 
bestehende Ruine. Allein vier bis fünf Räume des Grünen Gewölbes ver-
liehen den Trümmern ihre historische Identität.
Die Möglichkeiten eines Wiederaufbaus, der seit den 1980er Jahren 
ideell wie real betrieben wurde, ließen es zum Kulminationspunkt sächsi-
scher Selbstfindung werden – zu einer Zeit, als es Sachsen als identitäts-
stiftendes staatliches Gebilde noch nicht gab.
Monument und Museum? Monument im Museum? Museum im Monu-
ment. Das war und blieb bis heute ein wichtiger Diskussionspunkt. Die 
Exkursion befasst sich ebenso mit den identifikationsstiftenden Aufgaben 
des Museums wie auch mit der Umwandlung der Schlossruine in einen 
modernen Ausstellungsbau. In diesem Zusammenhang wird auch der ge-
rade in der Einrichtung befindliche »Renaissanceflügel der Rüstkammer« 
besucht werden.
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8.  Laboratorium der Moderne – Gartenstadt und Festspielhaus 
Hellerau
9.00–14.00 Uhr
Treffpunkt: Rathausplatz, Eingang Goldene Pforte (9.00 Uhr) oder In-
nenhof des Gebäudeensembles der Deutschen Werkstätten (9.45 Uhr)
Leitung: Henrik Karge, Dresden / Kai Kappel, Berlin / Nils M. Schinker, 
Dresden
In der Aufbruchstimmung des frühen 20. Jahrhunderts verfolgten in Hel-
lerau bei Dresden eine Gruppe von Visionären das Ziel, eine ganze Stadt 
bauen zu wollen. Initiator war der sozial engagierte Unternehmer Karl 
Schmidt, dessen Erfolg bei der Möbelproduktion in der Verbindung von 
Handwerk und industrieller Fertigung begründet war. Bereits mit dem 
Maschinenmöbelprogramm »Dresdner Hausgerät« von 1906 wird der 
pragmatische und umfassende Anspruch deutlich, durch den Einsatz von 
Maschinen einen eigenen, durch Sachlichkeit und Funktionalismus ge-
kennzeichneten Ausdruck zu finden und durch in Preis, Ausstattung und 
Gestaltung gestaffelte Möbelserien alle gesellschaftlichen Schichten an 
der neuen Wohnkultur teilhaben zu lassen. Diese Grundgedanken präg-
ten auch den Bau der Mustersiedlung Hellerau ab 1909, bei welchem 
unter Mitwirkung von Gründungsmitgliedern des Deutschen Werkbundes 
ein alle Lebensbereiche umfassendes Reformprogramm verfolgt wurde. 
Dabei strebten die Protagonisten im »Laboratorium für eine neue Mensch-
heit« (P. Claudel 1913) nach Erneuerung in den Bereichen Wohnungs-
bau, Städtebau, Ästhetik und Theater. In keiner Siedlungsgründung oder 
Stadterweiterung zu Beginn des 20. Jahrhunderts konnten aufbauend auf 
das Gartenstadtkonzept Ebenezer Howards die vielfältigen Ideen der Le-
bensreformbewegung so umfassend umgesetzt werden wie in Hellerau.
Die Exkursion beginnt mit einer Führung durch die Deutschen Werk-
stätten, dem weltweit aktiven und immer noch in Hellerau produzierenden 
Unternehmen, das auch heute wieder für höchste handwerkliche Qualität 
steht. Das Konzept der Siedlung wird im anschließenden Spaziergang 
durch das Kleinhaus- und das Landhausviertel mit den von unterschiedli-
chen Architekten gestalteten Straßenzügen vermittelt. Das Festspielhaus 
bildet mit einer eigenen Führung durch das Gebäude den Endpunkt der 
Exkursion. 
Exkursionen
234
9. Orient in Dresden
9.15–14.00 Uhr
Treffpunkt: Rathausplatz, Eingang Goldene Pforte
Leitung: Francine Giese, Zürich / Josephin Heller, Leipzig / Anke Schar-
rahs, Dresden
Die halbtägige Exkursion wird uns an drei Schauplätze islamischer bzw. 
neo-islamischer Architektur und Interieurkunst in Dresden führen. Am An-
fang steht das 1854–1855 im Auftrag des Prinzen Albrecht von Preußen 
vom Architekten Carl von Diebitsch entworfene Badekabinett in Schloss 
Albrechtsberg, welches die Bedeutung der spanisch-islamischen Archi-
tektur von al-Andalus für die europäische Baukunst des 19. Jahrhundert 
belegt. Nicht weniger einflussreich war der mamlukische Stil Kairos, 
der sich in der 1907–1909 für den Dresdner Fabrikanten Hugo Zeitz er-
richteten Tabak- und Cigarettenfabrik Yenidze mit dem neo-maurischen 
Repertoire vermischt. Die letzte Station bildet das 1810–1811 in Syrien 
entstandene Damaskuszimmer, welches 1930 nach Dresden kam und 
seit 1997 in einer aufwendigen Restaurierung für das Museumsdisplay 
wiederhergestellt wird.
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Aussteller
Eine große Zahl von Ausstellern – Fachverlage, Forschungsinstitute so-
wie An bieter von speziellen Informationstechnologien – präsentieren sich 
im Rahmen des Kunsthistorikertages im Hörsaalzentrum. Sie tragen we-
sentlich zum Ge lin gen der Tagung bei und freuen sich sehr auf Ihren 
Besuch und das Gespräch mit Ihnen! 
Die mit einem * markierten Aussteller bieten ihre Publikationen zum Verkauf vor 
Ort an.
 
ad picturam 
Fachverlag für kunstwis sen schaftliche Literatur*
www.ad-picturam.de 
Arbeitskreis Digitale Kunstgeschichte 
www.digitale-kunstgeschichte.de
arthistoricum.net 
www.arthistoricum.net www.digitale-kunstgeschichte.de
C. H. Beck Verlag* 
www.chbeck.de 
Bibliotheca Hertziana 
Max-Planck-Institut für Kunstgeschichte 
www.biblhertz.it
Böhlau Verlag* 
www.boehlau.de
Fachverlag Hans Carl* 
www.hanscarl.com
Deutsche Stiftung Denkmalschutz 
www.denkmalschutz.de
Deutscher Kunstverlag* 
www.deutscherkunstverlag.de
Deutscher Verlag für Kunstwissenschaft* 
www.reimer-mann-verlag.de/mann
Deutsches Forum für Kunstgeschichte Paris 
www.dt-forum.org
Aussteller
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Dresden International University  
www.dresden-international-university.com
Kunstverlag Josef Fink 
www.kunstverlag-fink.de
Wilhelm Fink Verlag* 
www.fink.de
Julius Fröbus GmbH  
wwww.froebus.de
Verlag des Germanischen Nationalmuseums* 
www.gnm.de
Verlag De Gruyter* 
www.degruyter.de
HALBE-Rahmen  
www.halbe-rahmen.de
Hirmer Verlag* 
www.hirmerverlag.de
Imhof Verlag* 
www.imhof-verlag.de
Institut für Kunst- und Musikwissenschaft der Technischen 
Universität Dresden  
www.tu-dresden.de/gsw/phil/ikm/das-institut/kuge
Jonas Verlag* 
www. jonas-verlag.de
Kunsthistorisches Institut in Florenz – Max-Planck-Institut 
www.khi.fi.it 
Verlagsgruppe Peter Lang* 
www.peterlang.com
Gebr. Mann Verlag* 
www.reimer-mann-verlag.de/mann
Georg Olms Verlag* 
www.olms.de
Programmfabrik 
www.programmfabrik.de
Aussteller
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prometheus 
Das ver teilte digitale Bild archiv für Forschung & Lehre e.V. 
www.prometheus-bildarchiv.de
Verlag Friedrich Pustet* 
www.verlag-pustet.de
Dietrich Reimer Verlag* 
www.reimer-mann-verlag.de/reimer
Rhema-Verlag* 
www.rhema-verlag.de
Sandstein Verlag* 
verlag.sandstein.de
scaneg Verlag* 
www.scaneg.de
Verlag Schnell & Steiner* 
www.schnell-und-steiner.de
Verlag und Redaktions büro Dr. Wolfgang Seidel* 
www.rundbrief-fotografie.de
startext GmbH 
www.startext.de
VDG Weimar* 
www.vdg-weimar.de
Verlag Klaus Wagenbach* 
www.wagenbach.de
Wissenschaftliche Buchgesellschaft WBG* 
www.wbg-darmstadt.de
Zentralinstitut für Kunstgeschichte München 
www.zikg.eu
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Verpflegung
Die Kaffeepausen finden zu den angegebenen Zeiten im Hörsaalzen-
trum statt. Kaffee, Tee und Kuchen stehen dort für alle Teilnehmer kos-
tenlos zur Verfügung.
In den Pausenzeiten können darüber hinaus Kaltgetränke und belegte 
Brötchen erworben werden. 
Hinweise auf Verpflegungsmöglichkeiten in der Nähe
Imbiss-Mobil, vor dem Hörsaalzentrum
(Mittagsangebot 10.30–15.00 Uhr, geöffnet 7.00–17.00 Uhr, Freitag 
7.00–16.00 Uhr, Samstag geschlossen)
Grill Cube, hinter dem Hörsaalzentrum
(geöffnet 8.00–17.00 Uhr, Freitag 8.00–15.00 Uhr, Samstag geschlos-
sen) 
Alte Mensa, Mommsenstr. 13 
 - Brat² (Mittagstisch und Abendangebot 10.45–20.00 Uhr, Samstag 
geschlossen)
 - Cafeteria Zebradiele (geöffnet 8.00–15.30 Uhr, Freitag 8.00–15.00 
Uhr, Samstag geschlossen)
Firat Kebap-Haus, Bergstr. 68
(geöffnet 9.00–23.00 Uhr, Samstag 10.00–23.00 Uhr)
Arena Grillhaus, Münchner Str. 14
(geöffnet tgl. 10.00–22.00 Uhr)
Dersim Kebab Haus, Helmholtzstr. 2
(geöffnet tgl. 10.00–23.00 Uhr)
Bäckerei Möbius, Münchner Platz 1
(geöffnet 6.00–20.00 Uhr, Samstag 6.00–17.30)
 
Geldautomat
Ostsächsische Sparkasse Dresden, Weißbachstr. 2
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Verband Deutscher Kunsthistoriker e.V.
Der 1948 gegründete Berufsverband vertritt die Interessen der in Deutsch-
land bzw. in deutschen Institutionen tätigen Kunsthistoriker je der Natio-
nalität. Die Zahl seiner Mitglieder steigt kontinuierlich (derzeit etwa 3270).
Neben den klassischen Berufsfeldern Museum und Denkmalpflege so-
wie Hochschulen und Forschungseinrichtungen widmet sich der Ver band 
verstärkt der Situation der freiberuflich tätigen Kolleginnen und Kol le gen 
und derjenigen, die vor dem Einstieg ins Berufsleben stehen.
Als Mitglied im Kunstrat nimmt der Verband Deutscher Kunst histo riker 
über den gemeinsamen Dachverband des Deutschen Kultur rats die spe-
zi fischen Interessen der Kunsthistoriker gegenüber den po li tischen und 
gesetzgeberischen Institutionen wahr.
Der Verband nimmt öffentlich Stellung zu aktuellen Fragen der Denk-
malpflege, der Museumspolitik und der kunsthistorischen Aus bil dung. Er 
leistet politische Überzeugungsarbeit zugunsten der Ver besserung der 
beruflichen Situation der Kunsthistoriker.
Der Verband organisiert den alle zwei Jahre stattfindenden Deut schen 
Kunsthistorikertag, die zentrale, national und international orientierte 
Fach tagung der Kunsthistoriker in Deutschland.
Weitere Informationen finden Sie unter www.kunsthistoriker.org
Verband Deutscher Kunsthistoriker e.V.
Haus der Kultur
Weberstr. 59 a
53113 Bonn
Tel.: +49 228 18034-182
Fax: +49 228 18034-209 
info@ kunsthistoriker.org
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